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EXCLUSIVITÉS ACHILLE WEBER - LIVRES D'ART - PARIS 


«LE GOÛT DE NOTRE TEMPS» 


Claude MONET 


Texte de Denis ROUART et Léon DEGAND 


3 6 reproductions en couleurs 


Relié pleine toile, format 16 x 18 cm. 


Prix : 2500 fr. 


caRPACCIO 


«LE GOÛT DE NOTRE TEMPS» 
CARPACCIO 
Texte de Terisio PIGNATTI 


S4 reproductions en couleurs 


Relié pleine toile, format 16 x 18 cm. 


Prix : 2500 fr. 
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FAVRE de THIERRENS 


œuvres récentes 


A LA GALERIE 


PAUL PÉTRIDÈS 


EXPERT PRÈS LES DOUANES FRANÇAISES 
53, RUE LA BOÉTIE - PARIS 8 - BALZAC 35-51 
du vendredi 14 novembre au 29 novembre 1958 


STADTISCHES MUSEUM LEVERKUSEN 
SCHLOSS MORSBROICH 
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Neues aus der neuen Malerei 


RENÉ ACHT 
THÉODORE APPLEBY 
BEAUFORD - DELANEY 

BLOC 
 BOGART 
FIORONI 
ROBERT FONTENÉ 

YANNIS GAÎÏTIS 

GEA PANTER 

SHIRLEY JAFFÉ 

ZOLTAN KEMENY 

KIMBER - SMITH 

LATASTER . 
RENÉ LAUBIÈS 
GEORGES NOËL 
JEAN REVOL 
JOSEPH SIMA 
NORA SPEYER 
WENDT 
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14. Oktober - 9. November 


GROUPE DU STUDIO PAUL FACCHETTI 


17, RUE DE LILLE PARIS LIT. 7169 


À Femme debout 


mirÔ 


peintures sauvages 


novembre 
1958 


pierre matisse 
gallery 41e. 57st. new york 


veronese 


184 BOULEVARD HAUSSMANN - Wag 67 - 67 
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« LUCCHESI » grand lustre cristal au plomb décors vert émeraude 
(Dessin de Flavio POLI) 


Ce lustre est composé d'éléments fabriqués en série qui permettent l'exécution d'appareils 
d'éclairage de toutes dimensions et de toutes formes 


ARTHUR TOOTH & SONS LTD 


(ESTABLISHED 1842) 


Specialists in Paintings by 


Old & Modern Masters 


for Public Galleries and Private Collections 


CANALETTO - GUARDI - GAINSBOROUGH 
CONSTABLE - COROT - THE IMPRESSIONISTS 
POST IMPRESSIONISTS - XX TH CENT. MASTERS 


S$ 
EXHIBITION 


recent paintings 


ANTONI CLAVÉ 


October 28th - November 15th 


ANTIQUITÉS LUMINAIRES 


john devoluy 


1, RUE DE FURSTENBERG 
3, RUE JACOB 
31 BRUTON STREET - LONDON V.I. PARIS 6e 
Cables : INVOCATION, LONDON Mayfair 2920 TÉL. DANTON 41-55 


CO 


À 
Applique cuivre. Création de l'atelier PRIMAVERA. Au Printemps. 


Nouvelle création de F. À gostini, cette applique modèle « Eurydice » 
est en bronze doré. Deux écrans en taffetas de couleur, intérieur or, 
donnent à l’ensemble un effet décoratif saisissant. Haut. tot.: 65 cm. 
F. AGOSTINI, 3, rue de Penthièvre, Paris VIIIe. Any. 95-13. 
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Lampadaire réflecteur, peinture laquée, tige 
laquée noire, socle marbre. Bras laiton 
poli orientable. Hauteur maximum 2 mètres. 
SICAF, 6, rue Gobert, Paris XIe. 


D 


Lampe d’albâtre à abat-jour frangé. TALMA. 
Tissus d'ameublement, Cadeaux. 10, rue des 
Saints-Pères, Paris VIe. Lit. 10-89. 


<« 


Lampadaire bas, métal blanc et noir, difju- 
seur plexiglas. Hauteur: 1 m. Création 
M. Landier. Editeur R. MATHIEU. Lumi- 
naires contemporains, 98, bd de Charonne, 
Paris XXE. ‘ 


Lampadaires en verre de Venise. Créations 
Venini. En vente chez ARCET, 8, rue 
de Marignan, Paris VIIIe Ely 46-64. 


« 
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Lampe d'époque Louis XIV en bronze 
argenté. FLEURDELYS, 706, rue de Miro- 
mesnil, Paris VIII. 


<« 
Lampe de bureau en cuivre, abat-jour en 
porcelaine de couleur. Jacques DENIAU. 
Bibelots anciens et modernes. Cadeaux. 
24, rue Boissy d'Anglas, Paris VIII. 


Une descente aux enfers 


15 eaux-fortes de 


ZUCCHEILILIE 


Préface J. COCTEAU 


peeuccne 


Exposition des Gravures et Dessins: 4 nov. au 4 déc. 


Galerie de Ventadour 
9, RUE DES BEAUX-ARTS - PARIS 6° - ODÉ 00-29 


Galezie DANIEL GORDIER 


8 rue de Duras (8°) Anj 20-39 . 


DUBUFFET 
Agents de | CHADWICK 
MICHAUX 


K.O. GÔTZ - D'ORGEIX 


WOLS 


du 22 octobre au 19 novembre : DADO 


REQUICHOT - VISEUX 


GALERIE 
DINA 
VIERNY 


Christine 
Boumeester 


Novembre 1958 


* 


36, RUE JACOB - PARIS 6e - LITTRÉ 23-18 


Galerie «La Cour d'Ingres » 


LIT. 80-48, Quai Voltaire 17 (après la voûte à droite) 


BEDARD 


du 21 novembre au 19 décembre 


Galerie Paul AMBROISE 


6, rue Royale - Paris 8e 


EMERIC 


du 4 novembre au 4 décembre 1958 


GALERIE DU DRAGON 


19, rue du Dragon Paris 6€ Lit. 24-19 


Li 


ARP - SABY 
_ MATTA - PEVERELLI 
TANGUY - ZANARTU 
HULTBERG - HIQUILY 
PHILIP MARTIN - FORD 
MASUROVSKY 


VILLAND & GALANIS 


127, Boulevard Haussmann - Paris 8e - Bal. 59-91 


CHASTEL 


Peintures récentes 


DU 7 NOVEMBRE AU 15 DÉCEMBRE 1958 


GALERIE MAEGHT 


TS RUENDESNTÉHERANEPARISEES" 


—; 
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ELLSWORTH 


KELLY 


NOVEMBRE 


x 


PEMINTUR ESRETRS CULPTURESRDE 


BRAQUE CHAGALL 
KANDINSKY LÉGER MIRÔ 
CALDER GIACOMETTI 
BAZAINE TAL COAT UBAC 
PALAZUELO CHILLIDA 


Masques de femmes 


Collectionneuse passionnée des plus beaux masques anciens, 


Helena Rubinstein vient de créer le masque biologique invisible. 


Elle vous le présente elle-même ! 


u cours de mes contacts avec les femmes 

du monde entier, pendant des années, j’ai 
constamment observé leur intérêt pour le 
masque de Beauté. J’ai donc cherché une for- 
mule de masque de Beauté très simple, pratique, 
applicable où que l’on soit et d’efficacité immé- 
diate et durable. C’est ce dernier impératif 


qui a posé le plus de problèmes. 


Il est relativement facile en effet de faire 
une préparation dont l'effet mécanique soit 
immédiatement sensible, mais maintenir ce 
résultat pendant plusieurs heures et pouvoir 
agir avec autant de bonheur sur tous les types 
de peaux dépend essentiellement de la possi- 
bilité d’une contribution cellulaire profonde. 
Les toutes récentes acquisitions de la bio- 
logie, matérialisées dans la Skin Life Cream 
l’an dernier, apportèrent la solution. Dès les 


premiers essais, Skin Life Mask dépassa mes 


espérances. 
Invisibilité totale — Application et enlève- 
ment en quelques secondes — Dix minutes 


pour affiner le grain de peau, éclaircir le teint 
et apporter une nutrition biologique de com- 
plément.… Dix heures d’intense beauté... Tous 


les objectifs ont été atteints. 


Dans cette revue qui se consacre avec tant 
de bonheur au plaisir des yeux. je forme 
mille vœux pour que toutes les lectrices se 
donnent celui de se voir plus belles encore 


et toujours plus séduisantes avec mon Skin 


Life Mask. 


Helena Rubinstein. 


Salons Helena Rubinstein, 52, Fbg St-Honoré PARIS 8e: 


Régénération de l’épiderme par le Skin Life Treatment 
complet avec l’application du masque, leçon de soins 
et de maquillage : 2 000 francs. 


Prenez rendez-vous ANJ. 88-46. Conseils gratuits par 
correspondance. 


J. DINOU 


OEUVRES RÉCENTES 


Galerie Simon Heller 


83 rue de Seine Paris 6° Danton 89-62 


galerie la roue 


16 rue grégoire-de-tours paris 6 odéon 46-70 


Nina Trigévadotiir 


vitraux 


du 21 novembre au 6 décembre 1958 


La naissance 
des deux grandes entreprises plastiques 
de notre temps 


DU CUBISME A L'ART ABSTRAIT 


Les Cahiers Inédits de R. DELAUNAY 
par Pierre FRANCASTEL 


publié par 


L'Ecole Pratique des Hautes Etudes 
(VIS Section) 


«un document capital pour l’intelligence de 
l’art contemporain » (Jean Leymarie) 


\\|| | [y Prix: 2000 fr. (Fco 2190) | 


En vente au 


S.E.V.P.E.N. 13, rue du Four PARIS 6e 


GALERIE LARA VINCY 


47, RUE DE SEINE, PARIS — DANTON 72-51 


ROBERT MUNFORD 


Peintures récentes 


Dy Ier au 21 novembre 


GALERIE ART VIVANT 


72, Boulevard Raspail - Littré 99-61 - Paris 


ASSE 


œuvres récentes 


14 novembre - 3 décembre 


GALERIE CAMILLE RENAULT 


133, boul. Hausmann - Tél. Bal. 9826 


BIERGE 


Novembre 1958 


GALERIE CLAUDE BERNARD 


5 et 7 rue des Beaux-Arts - Paris 6° - Danton 97-07 


Dodeigne 


SCULPTURES 


» 


HENRI BENEZIT -- R. SUILLEROT 


Epoque À | | D | | Oeuvres 
cubiste | récentes 
20, RUE DE MIROMESNIL - ANJ. 54-56 - PARIS VIII - 8, RUE D’ARGENSON - ANJ. 54-88 


Galerie Saint-Germain AAA GAUCHE 


, ë . 44, rue de Fleurus 
202, Boulevard St-Germain Liror-87 Paris 7e Paris 6° + Littré 04-01 


ARNAL, BAJ, BRAUNER 

CAPOGROSSI, COUTAUD 

CHRISTOFOROU, JORN 

e DUNCAN, GENTILINI 
Simone DAT CE 

LATAPIE, MARIE LAURE 

MAX ERNST, MATTA 
MIHAÏLOVITCH 


PANAFIEU 
DOROTHEA TANNING 


26 novembre - 24 décembre 


GALERIE BERRI-LARDY & Ci LE MUSÉE DE POCHE 


Direction Livengood 
4, RUE DES BEAUX-ARTS, PARIS Vle - ODÉ 52-19 12 illustrations en couleurs - 14X 18 cm. - Le volume : 750 fr. 


BÉ OTHY Soulages 


PAR HOBERT JUIN 


sculptures 


Mouly - Hilaire - Burtin - Laloë - Bret 


Galerie Ariel 


1, AVENUE DE MESSINE - PARIS 8° - CAR 13-09 
SOULAGES - BISSIÈRE - PIGNON - VIEIRA DA SILVA 


POLIAKOFF - LA JEUNE ÉCOLE DE PARIS (2 tomes) - ATLAN 
FAUTRIER - ZAO WOU-KI - SINGIER - H. GOETZ - HAJDU 


BITRAN 
DOUCET 
GILLET 
GOETZ 
DUTHOO 


e 
/11 (rare | MARYAN NICOLAS DE STAEL - DUBUFFET - BRAM VAN VELDE 


POUGET , 
JUSQU'AU 15 NOVEMBRE ANTHOONS GEORGES FALL, éditeur, 58, rue de Montparnasse, Paris 14° 


En préparation : 


L 


13 


BEAUX LIVRES || Gahriegg pr mu 
ANCIENS ET MODERNES 


Tableaux modernes 


Editions originales * Livres illustrés | T-C: Schenck 


C: COULET & A. FAURE du 7 au 30 novembre 1958 


5, rue Drouot - PARIS 9° - Téléphone PRO 8487 
DIRECTION DE VENTE PUBLIQUE - EXPERTISES En permanence: HBlény:Jef Bane:Mantra 
SERVICE DE NOS CATALOGUES SUR DEMANDE V. Caloutsis - V. Roux 


E. COURNAULT GALERIE A.G. 


32, RUE DE L'UNIVERSITÉ PARIS 7°: BAB. 02-21 
(1891—1948) 


SAMM ANDEL 


Galerie Furstenberg, 4, rue Furstenberg ; 
Peintures 


Peintures 


Libr. Gal. La Hune, 170, Bd St-Germain TH AOVEMERE ACNEEECEMERE 


Gravures, Monotypes H É LÈ NE GUASTAL LA 


du 5 au 24 novembre Sculptures 


SALLE ALEXANDRE LEFRANC GALERIE D'ORSAY 


73 bis Quai d'Orsay - Paris VII - (Métro Alma) 
15, rue de la Ville l’Evêque Paris VIIIE 


LCR Jochems 


peintures, aquarelles, dessins 


du 8 au 21 novembre 1958 dur Qu 20 no ombre 


Livres illustrés | GIMPEL FILS 


par les peintres, graveurs et sculpteurs de 


PErole de Paris LONDON, W1- 50, South Molton Street - May: 3720 


Œuvres de 


K. Armitage B. Hepworth 
S. Blow L. Le Brocquy 
Dessins et grayures L. Chadwick P. Lanyon 

A. Davie B. Meadows 
S. Francis H. Moore 


W. Gear B. Nicholson 
LIBRAIRIE ALEXANDRE LOEWY D. Hamilton-Fraser J. P. Riopelle 


85, rue de Seine — PARIS VI® — Téléphone Odéon 11-95 H. Hartung 


Reliures d’art des meilleurs 
maîtres contemporains 


Editions originales 


Catalogues gratuits sur demande 


P. Soulages 


34, rue du Four - PARIS 6° 


Littré : 40-26 
7 a 
Oscar Gauthier 
Peintures 


du 30 octobre au 25 novembre: 


en permanence : 
BARRÉ - HA. BERTRAND - CARRADE - COPPEL 
DOWNING - FEITO - FICHET - GAUTHIER 
GUITET - KOENIG - PANAFIEU - F.S. TANAKA 


Sculptures de MARTA PAN 


«SYNTHÈSE » 


66, boulevard Raspail - PARIS - Lit. 47-32 


Inauguration le 25 octobre 1958 


BORDEAUX - LE PECQ-JEAN COUY 
DAYEZ - HILAIRE - LOMBARD 
MARZELLE - MOULY - PELAYO 
RAVEL - SARTHOU - SHEDLIN 


du 15 novembre au 4 décembre 


JEAN LOMBARD 


GALERIE JEANNE BUCHER 


9ter, BOULEVARD MONTPARNASSE - PARIS 6: 


W. MOSER 


BISSIÈRE - TOBEY - STAËL 


VIEIRA DA SILVA - AGUAYO 


HAJDU - REICHEL - BIALA 
NALLARD - LOUTTRE 


BERTHOLLE - CHELIMSKY 


Galerie R. Creuze 


SAIRE SMRETS SIN "E 


NIEVA 


Du 7 au 30 novembre 1958 


AM /ANEINUIEN DIENMES S'INE -" PARISN8e 


15 


16 
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DELHI—Le Fort Rouge 


Par la majesté de ses paysages, 
la splendeur de ses monuments, 
l’animation colorée de ses fêtes, 
par ses contrastes étonnants 
entre l’ancien et le moderne, 
l’Inde offre des vacances inoubliables. 


OFFICE NATIONAL INDIEN 
DE TOURISME 


8, Bd de la Madeleine - PARIS-8e 
TÉL'OMOPE.: 00-84 + ANJ:83-86 


MUSÉE DE SAINT-ETIENNE 


Sous le patronage des Amis du Musée 


Exposition 


POUGNY 


du 23 octobre au 30 novembre 1958 


GALERIE ANDRÉ DROULEZ 


41, place Drouet d’Erlon Tél. 47,48 36 
REIMS 


JAMES PICHETTE 


Novembre 


GALERIE CRAVEN 


5, RUE DES BEAUX-ARTS - PARIS 6e - DAN : 94-98 


KOLOS-VARY 


Novembre 1958 


Peintures récentes 


GALERIE STADLER 


51, rue de Seine - Paris VI - Dan 91-10 


SERPAN 


Novembre 58 


Galerie J.C. de Chaudun 


36, RUE MAZARINE - PARIS VI* 


DE MARIA 
PEINTURES 
DU 13 AU 30 NOVEMBRE 1958 


kamer 


paris - cannes 
90, bd raspail 
partis bab 00-97 


art nègre 


océanie 
archéologie 


jeune 
peinture 


« MBotoumbo 
Divinité Baoulé (Côte d’ Ivoire) 
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GALERIE MICHEL WARREN 


10, Rue des Beaux-Arts - Paris 


ALECHINSKY 
BRAM VAN VELDE 
MESSAGIER 


Exposition du 13 novembre au 13 décembre 1958 
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ADRIEN MAEGHT 


42, RUE DU BAC  * 


PARIS 7e /X 0 LITIAS 15 


GEORGES BRAQUE 


GRANDS LIVRES ILLUSTRÉS 


DU 17 OCTOBRE AU 17 NOVEMBRE 


A PARTIR DU 21 


NOVEMBRE 


ROGER VIEILLARD 
GRAVURES 


Henriette Gomès 


8, RUE DU CIRQUE, PARIS 


Balzac 42-49 


EN PERMANENCE 


TABLEAUX 


PAR 


BALTHUS 


FORUM 


Meubles - sièges - tissus 
13 rue Vavin Paris 6 - Danton 08-50 


( 
À 


Catalogue sur demande. 


N : 
| F [ S C e rt 3, rue des beaux-arts - paris - dan 44-76 


du 14 novembre au 5 décembre 


Galerie H. LE GENDRE 


31, RUE GUÉNÉGAUD - PARIS VI*°- DAN 20-76 


ARNAL 


peintures récentes 


stabilité monochrome 


par Yves KLEIN 
et TINGUELY 


DU 14 NOVEMBRE AU 6 DÉCEMBRE 


GALERIE KATIA-GRANOFF 


13, quai Conti - Paris 


GALERIE 
ANDRÉ 
WEIL 


26, av. Matignon PARIS 8e 


MANDEVILLE 


Louis Peronne 


peintures 


du 14 au 28 novembre 


CHÂTEAU DE VERSAILLES 


Salles du Musée National de l’Histoire de France 


consacrées à l’histoire du Consulat et de l’Empire 


à SE E 2 ATEN HRIEN Sté 


Détail de la salle : Naissance de l Empire. À droite : Napoléon Ie reçoit aux Tuileries le titre de Roi d’Italie le 19 Mars 1805 (par Goubaud 1807) 


La décoration de l’ensemble des 
salles a été faite avec des tissus 
spécialement fabriqués d'après 
des documents d'époque 


en satin de coton «EVERGLAZE)» de 
Jaco SA. 


ZENITH-PUBL. 


PARIS: 106, RUE DE RICHELIEU - MULHOUSE: 17, RUE DE HUNINGUE 


PHOTO RENÉ JACQUES 


Ces tissus sont en vente chez les tapissiers et décorateurs 
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Fabricant d’Étoffes pour Décoration Ve ‘étoffes anciennes = 
14, rue Thérèse - PARIS Ie ds TASSINARI & CHATEL Æ 
Tél. RIChelieu ue (2 lignes) Tél. OPÉ. 31-74, 26, rue Danielle-Casanova, PARIS : 
Patron 13 073 existe en Fond: te s 11, Place Croix Paquet, LYON (Rhône) FES 3 
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Pate. S 


28, rue Jean Mermoz - PARIS Ÿ 


- Briquet de bureau allume-pipes, métal argenté 
guilloché grain d'orge - exclusivité. 
- Lampe-bougeoir bronze argenté. 
- Pendulette mouvement 8 jours réveil, 
et baromètre- thermomètre, gaîné porc. 
- Montre de dame sur bracelet or, modèle Kirby, 
mouvement Suisse. 


KIRBY, BEARD 


5, rue Auber, Paris - OPÉ. 24-65 
Ouvert du Lundi au Samedi inclus. d. 
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Les créations sélectionnées de 


Alvar Aalto 
Max Bill 

Hans Bellmann 
Guy Catonné 
Claude Gaillard 
Pierre Guariche 
Bruno Mathsson 
Pierre Paulin 
Guy Feinstein 


galerie 


12, rue Bonaparte - Paris 6° - Dan. 49-47 


ME U B LES: -" A R'CHFIRESCARUNRIE SE MIENES MAN ARRROQNNES 


Bracelet en or dessiné par 
Nanna et Jorgen Ditzel 


GEORG JENSEN 


239, RUE SAINT-HONORÉ 
PARIS 


Présenté à l’exposition «FORMES SCANDINAVES» du 8 Nov. 1958 
au Musée des Arts décoratifs Pavillon de Marsan - au 31 Janv. 1959 
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A LA GUILDE DU LIVRE 


«Découverte de la Peinture» 
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Une révélation pour tous, une révolution 
pour beaucoup: 

Découverte de la Peinture, ee | 
ouvrage unique en son | à 2 
genre, fruit de cinq ans de 
travail, vous ouvre les voies 
d'accès à la connaissance 
de l'œuvre d'art. 

Texte de René Berger. 
Plus de 400 illustrations, 
dont 45 en couleurs. 

Cinq démonstrations ana- 
lyses d'œuvres célèbres 
Une réponse aux questions 
que vous vous posez 

dans le domaine de l’art, 

une solution aux problèmes 
de la création artistique. 


Format 22 x 28 cm. 


Notre Maître-livre 


Gustave Flaubert Edgar Allan Poe 
«Lettres» «Œuvres» 


”"* Histoires extraordinaires, 
… Nouvelles Histoires 
° À extraordinaires, Histoires 
| : de Gilbert Guisan. grotesques et sérieuses. 
PR: an Deuxième volume Traduction et notices de 
Fee de notre collection à Charles Baudelaire. 
é ke 3 «Correspondance È … Deuxième volume de la collec- 
et Mémoire». "4 tion «Festival» relié en pleine 
Reliure plein papier 4 peau gris perle. Dos à nervures, 
parchemin. impression or fin. 
Gardes en vergé 
Ingres ardoise, à la cuve. 


Choix inédit, 
introduction et notes 


ee men, 


| 


Format 15x21 cm. Format 15x21 cm. 


Claude Roy 
Elsa Henriquez 


«La Maison» 


Georges 
Bernanos 


«Sous le Soleil 
de Satan» Pour les enfants 

de 4 à 90 ans: 

Un conte inédit 

de Claude Roy, mer- 
veilleusement illustré 
par Elsa Henriquez. 
12 planches en 

6 couleurs. 
Couverture vernie, 
illustrée 6 couleurs. 


ELSA HENRIQUEZ 


Grand titre deux 
couleurs. Maquette de 
P.-M. Comte. Reliure 
pleine toile noire. 


CLAUDE ROY 


Format 15x21 cm. Format 22 x 28 cm. 


Les Amis de la Guilde 


58, rue Mazarine - PARIS VI° - Dan 6785 
Éd) delire _ Le choix le plus riche 


4, av. de la Gare - LAUSANNE - Tél. 23 79 73 aux prix les plus bas 
La Guilde Belge du Livre 


75, rue du Midi - BRUXELLES - Tél. 11 12 56 


PICASSO, FILLETTE A LA 


CORBEILLE FLEURIE (1905) 


Bien qu' Ambroise Vollard ait 
exposé des toiles de Picasso 
à Paris dès 1901, il faut aiten- 
dre 1920 pour qu'une œuvre 
du peintre catalan atteigne 
500 fr. en salle des ventes. 
Aujourd'hui ses tableaux se 
disputent à coups de millions. 


Seuls les amaieurs ayant de 
très gros moyens peuvent en- 
core s'offrir les chefs-d’œuvre 
de Cézanne, Gauguin, Monet, 
Renoir, van Gogh, etc. Mais, 
bien conseillé, vous pouvez 
acquérir les peintres d’aujour- 
d'hui qui seront les maîtres 
de demain. 


Jacques YANKEL, né le 14 avril 1921 
à Paris. Docteur ès sciences naturelles. 
Abandonne en 1951 la science pour la pein- 
ture. Prix des Amateurs d'Art 1953. Hors 
concours au Prix des Critiques 1954. Exposi- 
tions particulières à Paris, Genève, Londres, 
New York. Il vient de rentrer d'un séjour 
aux Antilles et prépare son exposition à la 
Galerie Romanet. 


YANKEL, PALMIERS À LA MARTINIQUE (47 X29 cm.) 


GALERIE ROMANET 
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Ün peintre passionné 


PAR JACQUES THUILLIER 


Au XVII siècle, la vie brève et violente de Valentin, Français de Rome, préfigure étrangement 
celle de Modigliani, Italien de Paris 


Cette année même une vaste exposi- 
tion parisienne aflirmait la gloire de 
Modigliani. Une centaine de toiles rap- 
pelaient les recherches passionnées de ce 
jeune Italien devenu l’un des héros fa- 
miliers de Montparnasse. Un film à suc- 
cès évoquait auprès du grand public sa 
brève et émouvante carrière. Or, parmi 
la foule des spectateurs, des visiteurs, 
qui songeait qu’un Jeune peintre français 
avait autrefois connu exactement le 
même roman? Lui aussi avait laissé tout 
jeune son pays natal pour une capitale 
étrangère; 1l s'était donné sans réserve 
à son art, il avait créé une œuvre 
impossible à confondre avec nulle autre, 
un monde peuplé d'êtres douloureux et 
graves; et à l'instant où venaient enfin 
la célébrité et la fortune, 1l était mort, 


emporté en quelques } Jours par la mala- 
die. C'était, à vrai dire, Juste trois cents 
ans avant Modighani. 

Il s'appelait Ven de Boulongne; 
mais l’histoire n’a gardé, comme pour 
que son prénom. 


Claude, Ses tableaux 


n'ont pas été trop maltraités par le 
temps, et le Louvre, Versailles, conser- 
vent plusieurs de ses chefs-d'œuvre. 
Deux peintres de ses amis, l'Italien 
Baglione et l'Allemand Sandrart, ont 
eu le soin pieux de nous transmettre, 
dans leurs écrits, les grandes lignes de 
sa vie; et les historiens modernes, 
d’Anatole Dauvergne à Roberto Longhi, 
de Victor de Swarte à Ferdinand Bover 
et Jacques Bousquet, s’en sont aidés 
pour retrouver documents et tableaux. 
Pourquoi faut-il qu'aucun album, aucu- 
ne monographie n’aient attiré l'attention 
sur sa personnalité. et rassemblé les ren- 
seignements épars? Un regard attentif 
suflirait peut-être à retrouver une œuvre 
proche de nous, riche encore de toute 
son émotion. 

Valentin était né à quelques lieues 
de Paris, à Coulommiers. Les registres 
municipaux y conservent toujours les 
quelques lignes de latin qui rappellent 
son baptême, le 3 janvier 1591, dans la 
paroisse de Saint-Denys. Les destruc- 
tions, les haines, les famines PÉRoUUSE: 
par les guerres de religion ne s’effaçaient 
que lentement avec le règne d'Henri IV, 
et certainement laissèrent leur marque 
tragique sur son enfance. Il dut garder 
pour son pays un attachement profond: 
tous ses contemporains, des camarades 
d'atelier romains aux amateurs pari- 
siens, savaient qu'il était «le grand 
Valentin de Coulommiers en Brie », 
comme l'écrit naïvement le bon abbé 
Michel de Marolles. Il s’en éloigna pour- 
tant, à ce qu’il semble, avant même 
la vingtième année. Les registres de 
Coulommiers porteront désormais, en 
place de sa signature, celle d’un oncle 
à la mode de Bretagne, Jean de Bou- 
longne, (eurateur de Valentin de Bou- 
longne, absent du pays». Il n’y revien- 
dra j jamais. 

Quoi d'étonnant si la peinture l’attire? 
D'une famille qu’on retrouve à Coulom- 


Le Couronnement d’Epines. Détail. 


Pinacothèque de Munich. 


miers dès avant 1489, son père, lui aussi 
nommé Valentin de Boulongne, est 
peintre et verrier; son oncle Jean est 
peintre, son frère Jean, de dix ans son 
cadet, sera peintre à son tour. Mais 
Valentin ne voulut pas se contenter de 
brosser quelques retables pour les curés 
de village, quelques images pieuses au 
goût des dévots de l'endroit, ou des 
vitraux pour les églises saccagées, com- 
me le faisait certainement son père. 
Coulommiers était proche de Paris: 
non moins de Fontainebleau, riche des 
merveilles amassées par François Ier, 
et où Henri IV rouvrait un chantier 
actif. Valentin dut y travailler, et y 
découvrir les prestiges du grand art. 
Mais 1l désirait davantage. Rome était 
alors ce qu'est aujourd'hui Paris: le 
grand centre où se confrontaient toute 
création, toute nouveauté. C'était aussi 
l'aventure. Il la tenta. 


Rien ne nous vient renseigner sur ses 
premiers tâtonnements dans la capitale. 
La colonie française était nombreuse 
et vivante; arrivé dès avant 1613, 
Valentin réussit-1l à s’y faire assez tôt 
une place en vue? C’est douteux. Il dut 
connaître tout le groupe de jeunes pein- 
tres de son âge qui survient vers le 
même temps, Vignon, Vouet surtout, 
qu’une équipée juvénile venait de con- 
duire d’abord à Constantinople et Ve- 
nise. On nous dit qu'il fut son élève, et 
sans doute fut-il seulement son compa- 
gnon de recherches — docile peut-être 
au début à l’ascendant du Parisien, 
auquel on ne résistait pas. Mais c’est 
de Manfredi que Valentin fait son maî- 
tre. Cet Italien avait appris du Caravage 
l’art de détacher une figure par un coup 
de lumière imprévu, “de faire reluire 
dans la pénombre un satin rose, un 
visage tendu de passion. Il avait appris 
surtout que quelques soldats dans un 
corps de garde, des garçons chantant 
et jouant de la guitare, une Bohémienne 
ou un paysan mal rasé, sont pour un 
peintre non moins émouvants que des 
héros de roman ou les dieux de lPAnti- 


Sainte Famille. Gal. Spada, Rome. La lumière tombe sur le corps de l Enfant, dont le visage douloureux semble présager la Passion. 


quité. Valentin le découvre à son tour, 
et du coup découvre son génie. Bien 
d’autres, parmi les Français en parti- 
culier, suivent un temps la même leçon; 
un Simon Vouet peint lui aussi sa 
Bohémienne en train de dire la bonne 
aventure: mais il cherche bientôt autre 
chose, quête à Gênes, Bologne, Venise, 
se tourne vers une peinture claire, toute 
de rêve lyrique. Valentin ne changera 
plus. 

Il a désormais sa manière et son 
monde à lu, soudards débraillés, gen- 
tilshommes de tripot vêtus de damas 
mordoré et coiffés de la toque à plume, 
filles au menton lourd et à la bouche 
amère, adolescents au regard trouble. 
C’est le même mendiant farouche qui, 
sous la figure de Moïse, tiendra les tables 
de la Loi (Musée de Vienne) et pincera 
la lyre dans le coin d’une taverne 
(Louvre). C’est la même fille grave et 


secrète qui sera Judith (voir page 33) 
ou la joueuse de luth au milieu d’une 
compagnie louche (Louvre). Impossible 
de retrouver avec certitude quels essais 
l’ont conduit là, n1 de déterminer, dans 
la cinquantaine d'œuvres qui nous res- 
tent de sa main, un classement chrono- 
logique assuré. Valentin est de cette 
famille d’esprits à qui suffit de peupler 
de figures toujours semblables et pour- 
tant nouvelles l’univers qu’ils sont une 
fois parvenus à créer. À un moment 
où tous les peintres, et particulièrement 
les Français, ne cessent de changer de 
manière, d'essayer de nouvelles solu- 
tions, de se réclamer de nouveaux maî- 
tres, 1l est presque insensible aux in- 
fluences, indifférent aux modes. 

Il vit pourtant au cœur de ce quartier 
de San Lorenzo et de Santa Maria del 
Popolo qui est alors un véritable Mont- 
parnasse romain. L’érudit hollandais 


Hoogewerff a retrouvé sa trace en 1620; 
il partage alors l'atelier du Flamand 
Gérard Douflet, dans une ruelle atte- 
nant à la via Margutta, la plus fré- 
quentée des artistes. Un peu plus tard, 
en 1624, c’est avec un sculpteur, David 
de Lorraine, qu’il occupe un logis don- 


nant sur une ruelle voisine. Peut-être 
commence-t-il dès ce temps-là à tra- 
vailler un peu à l'écart du groupe fran- 
çais et de ses incessantes querelles de 
doctrine. Sandrart, qui le connut à Rome 
à partir de 1628, nous dit qu’il préférait 
la compagnie des Allemands et des 
Hollandais: est-ce seulement qu'il ren- 
contrait sans peine parmi eux de grands 
humeurs de pots et de francs compa- 
gnons de plaisir — ou qu'il se sentait 
aussi davantage en accord avec leur 
art, soucieux de belle matière plus que 
de spéculations intellectuelles, avec leur 
poésie réaliste, fidèle aux leçons carava- 


or" 


At 


Valentin: Le Jugement de Salomon. Musée du Louvre. Ce tableau est avec son pendant, Le Jugement du Jeune Daniel, 


l’une des 


gesques? Il ne s’inscrit pas à l’Académie 
de Saint-Luc, mais à celle des Bentvo- 
gels. Pourtant ses protecteurs sont ceux 
des Français: le Cavalier del Pozzo, 
l’ami fameux du Poussin, et le Cardinal 
Barberini, qui soutenait alors à Rome 
nos intérêts. Pour. lui, nous raconte 
Baglione, «1l fit entre autres un fort 
grand tableau représentant Rome avec 
les fleuves du Tibre et de l’Aniene, très 
bien peint; on le voit suspendu aux murs 
d’une salle dans le Palais de la Chan- 
cellerie Apostolique. Et pareillement 1l 
fit pour le même Cardinal un autre 
grand tableau, représentant la décolla- 
tion du Précurseur du Verbe Incarné, 
Jean-Baptiste, avec beaucoup de figures, 
touché avec une grande force, excellent 
morceau ; 1l est dans la Galerie du même 
Palais au Campo di Fiori...» C’est 
encore à ces deux protecteurs qu'il dut 
la commande enviée d’un tableau dans 
la Basilique de Saint-Pierre, juste à côté 
du Martyre de Saint Erasme qui valut 
à Poussin, depuis cinq ans à Rome, 
son premier grand succès. C’est le chef- 
d'œuvre peint en 1629-1630 et qui, 
remplacé dans l’église trop humide par 
une copie en mosaïque, est aujourd'hui 
conservé à la Pinacothèque du Vatican. 
«Le dessin », dit Sandrart, «la couleur, 
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le relief et la facture en sont si bons, 
que ce tableau ne le cède à aucun autre 
morceau, comme l’avouèrent à l’époque 
tous les artistes intelligents et impar- 
tiaux. » 


uvres maîtresses du peintre, que sut acquérir Mazarin, et que Louis XIV accueillit dans ses collections. 


Sandrart défend son ami: mais 1l ac- 
corde que si le tableau fit grand bruit 
dans Rome, beaucoup de gens lui oppo- 
sèrent celui du Poussin, qui, refusant 
l'obscurité poétique des caravagistes, 
avait enlevé sur un ciel tout bleu ses dra- 
peries blanches, ses torses lumineux, ses 
marbres et ses angelots roses. Deux arts 
s’affrontaient, sinon deux hommes. 
C'était néanmoins la consécration pour 
Valentin, qui voyait venir la gloire et la 
richesse. La toile de Saint-Pierre lui 
était payée 350 écus, somme fort hono- 
rable. Deux ans plus tard, quand un 
amateur vient lui demander Cun grand 
tableau avec des personnages, où fussent 
figurés une Bohémienne, des Soldats'et 
d’autres femmes jouant des instruments 
de musique», après s'être fait long- 
temps prier, 1l demande cent éeus, et 
refuse d’en rabattre plus de vingt. 
Comme l’a remarqué le professeur Lon- 
ghi, en 1620 l’un des amateurs les plus 
avertis de Rome, le médecin du Pape, 


David {anciennement Galerie Barberini, 
Rome). Le thème est cher aux caravagistes, 
qui aiment à parer leur modèle des grâces 
de l'adolescence. Valentin voit au contraire 
le prophète avec la laideur rustique et la 
passion d’un jeune paysan des Abbruzes. 


& à :f 


Mancini, n'avait pas mème songé à l’ins- 


crire sur ses tablettes parmi les peintres 
de quelque renom; désormais, il était 
« Monsù . Valentino », et l’un des artistes 
en vue dans la capitale de la peinture. 
C'est alors que brutalement, au mois 
d'août 1632, à quarante et un ans, il 
meurt, après sept jours de maladie. 


Il est bien possible que sa santé fût 
dès longtemps altérée. Si, lorsqu'on lui 
propose de faire ce grand tableau d’une 
Bohémienne, il commence par refuser, 
en déclarant qu'il ne se sent pas en 
train de l’entreprendre {non mi sentivo 
da lavporare), s'il remet et ne cède 
qu'aux importunités, s’il faut que le 


client vienne tous les jours chez lui 


s’assurer que le tableau avance, si, mal- 
gré de pareils prix il semble à sa mort 
dans le dénuement, est-ce simple effet de 
la paresse ? On peut aussi y deviner 
quelque crise, qui pourrait être seule- 
ment due à sa santé. Parmi ces jeunes 
peintres arrivés sans ressources dans une 
capitale pleine de tentations, lequel ne 
connut plus ou moins la maladie? 
C'était la vie de bohème: privations, 
travail forcené, longues heures de dis- 
cussions dans les tavernes, où le jeu, 
le tabac, les beuveries, et les redoutables 
courtisanes romaines, guettaient les plus 
sages. Cinq ans plus tôt, le jeune Claude 
Mellan, qui allait honorer la gravure 
française, n’était sauvé que par l’amitié 
dévouée du fameux médecin Joseph 
Trouillier; quelque temps après, c’est 


Ci-dessus, Le Couronnement d'Epines. 
Pinacothèque de Munich. Munich possède 
2 exemplaires entièrement différents sur ce 
thème, souvent traité par Valentin pour 
son mélange de cruauté et de pitié. 


Ci-dessous, Poussin: Le Jugement de 
Salomon. Musée du Louvre. Peint par 
Poussin en 10649 pour l’un de ses plus 
fervents amateurs, Pointel, ce tableau fut, 
au XVIIe siècle, lun des plus admirés 
«pour la correction du dessin et la 
beauté des expressions » (Félibien, 1085 ). 


Poussin qui manque mourir d'une ma- 
ladie sur laquelle ses biographes pré- 
fèrent ne pas insister; sur quoi il se 
marie, et désormais va mener une vie 
de plus en plus retirée. Tel n'était pas 
le goût de Valentin, Il était d'humeur 
franche et libre, si l’on en croit San- 
drart, et sans doute n'est-ce pas sans 
quelque raison qu'il portait à l'Acadé- 
mie des Bentvogels le surnom d’'/nna: 
morato, Baglione prend un ton puritain 
pour 
si fréquentes et déplorables de la jeu- 


regretter les «désordres, erreurs 
nesse » qui devaient le mener au tom- 
beau, Il n’y a pas lieu de douter de son 
récit, publié quelques années à peine 
après la mort de Valentin môme si 
entre temps les bonnes langues du quar- 
tier avaient un peu. dramatisé les évé- 
nements. CC'était dans la période la 
plus chaude de l'été; Valentin, qui était 
divertir 
ayant pris beaucoup de tabac (comme 


allé se avec ses compagnons, 
c'était son habitude), et avant avec eux 


bu du vin avec excès, ressentit 
telle 


brûlure 


une 
pouvait 
ressentait, 


inflammation 
endurer Ja 


qu'il ne 

qu'il 
Retournant à la maison de nuit, il se 
retrouva, en chemin, à la fontaine du 
Babbuino, et mis hors de lui par cette 
brûlure terrible, qui, avee le mouve- 
ment, ne cessait encore de s’accroître, 
il se jeta dans cette eau froide; et, pen- 
rencontrer un soulagement, il 
y trouva la mort... Il lui vint une fièvre 


sant y 


si maligne, qu'en peu de jours il fut 


saisi des glaces de l’impitoyable mort. 
‘ Sans la piété et la courtoisie du seigneur 
Cavalier Cassiano del Pozzo, il n’y avait 
pas moyen de lui donner sépulture ; 
mais avec son ordinaire magnanimité 
il suppléa à tout...» Le jour même, le 
20 août 1632, Valentin était enterré 
à Sainte-Marie du Peuple, en grande 
solennité, et les registres font suivre 
son nom de la mention: pictor famosus. 
Son unique serviteur, Charles, à son 
service depuis un an, ignorait sans doute 
son âge exact, et, sur une apparence 
quelconque, on lui donna trente-huit 
ans. Peu de temps après, le Français 
Lemaire écrivait au marchand d’estam- 
pes et de tableaux Langlois, à Paris: 
«Nous avons perdu Mons. Valentin; 
il est mort il y a environ quinze jours 
ou un mois. On ne peut trouver de ses 
tableaux, ou si on en trouve, il les faut 
payer quatre fois autant qu'ils ont 
coûté... » 

Ses œuvres étaient en effet de jour en 
jour plus prisées, et leur petit nombre 
faisait monter fort haut les prix. La 
vogue s’emparait de la manière sombre, 
et 1l fut même un temps, nous disent les 
auteurs, où les « connaisseurs » parisiens 
ne se récriaient que sur les Guerchins 
et les Valentins. C’étaient désormais 
morceaux de prince: Mazarin se réserve 
quelques-unes des plus belles toiles 
— qui se retrouvent aujourd'hui au 
Louvre — et Louis XIV orne sa propre 
chambre des Quatre Evangélistes, tou- 
jours à Versailles. Mais déjà l'esprit 
classique considérait avec méfiance cette 
poésie mélancolique et trouble. Ni le 
XVITIE siècle polisson et moraliste, ni 
lé XIXE, trop soucieux d’idéal, n'y 
trouveront leur compte — pas plus 
qu’à celle du Caravage. Il fallait bien 
reconnaître au Valentin un pinceau 
admirable : on déplorait qu’il eût montré 
si mauvais goût dans le choix des 
sujets. Autant plaisaient les croquis de 
Callot, ses évocations pittoresques de 
truands et de gueux, autant paraissait 
suspecte la passion de Valentin. 

Il était plus expédient de mettre en 
doute sa sincérité. Aujourd’hui encore, 
on n'en saurait parler sans soulever 
vingt protestations. Ses Diseuses de 
bonne aventure? Simple imitation du 
Caravage. Les Joueurs, les Rixes, les 
Concerts ? Thèmes d'école hérités de 
Manfredi. Le «réalisme» de Valentin 
n’est que l’académisme de son temps. 
C’est aller vite en besogne. Nous accep- 
tons que l’œuvre d’un Gauguin, d’un 
Lautrec, soit brûlante de passion: mais 
nous nous refusons à imaginer que, deux 
ou trois siècles auparavant, la création 
pût répondre aux mêmes besoins. L’his- 
torien d’art aime à porter sur les ta- 
bleaux un regard tout candide, et détail- 
ler en thèmes et traditions les inquié- 
tudes les plus tragiques. Certaine morale 
y gagne: mais le sérieux de l’art ? 

La peinture de Toulouse-Lautrec ne 
se comprend pas sans la Baraque de la 
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* Goulue, 


et d’autres lieux moins bien 
famés encore; pas davantage celle de 
Valentin sans les tavernes de la via 
Margutta. On a souvent rappelé l’éton- 
nante fermentation artistique dont Ro- 
me fut le lieu durant ces années: on 
oublie trop quelles passions acharnées, 


quelles mœurs violentes et libres, quelles : 


audaces de pensée se rencontraient dans 
ce monde étrange, où se mêlaient tous 
les pays et toutes les classes. Apprentis 
et gentilshommes, marchands et pré- 
lats, valets et filles s’y côtoient sans 
gêne. On s’y livre à de singuliers trafics. 
Faut-il un exemple? Cet amateur éclairé, 
qui insistait si fort pour obtenir de 
Valentin un grand tableau avec une 
Bohémienne, s'appelait Fabrizio Val- 
guarnera. C’était un voleur; gentil- 
homme au demeurant, de bonne éduca- 
tion et plaisant de manières, mais voleur 
à pendre haut et court, qui avait laissé 
femme et famille pour courir l’aventure, 
et dérobé en Espagne quelques sachets 
de diamants bruts fraîchement arrivés 
des Indes; il était venu les écouler 
à Rome, et s’efforçait de les troquer 
contre des tableaux de maître, moins 
compromettants et de placement fruc- 
tueux. Il fut arrêté dans l’année, et 
Valentin dut venir déposer en justice. 
On ne peut lire les pièces du procès, 
publiées par Miss Jane Costello, sans 
que revivent un à un les personnages 
de notre peintre. Fabrizio lui-même, 
trente-huit ans, le cheveu noir, le visage 
coloré barré d’une large moustache, 
vêtu de satin noir avec Justaucorps de 
damas bleu turquoise à galons d argent, 
séduisant et perdu de vices, — n’est-ce 
pas ce cavalier qui se fait lire les lignes 
de la main ou joue de la guitare? On 
devine dans l’ombre du procès le petit 
valet rouquin, les artisans besogneux, 
les revendeurs, les amitiés de cabaret, 
la cupidité de chacun. Voilà, attesté 
par la main du grefher, le monde où 
Valentin vit et peint. Et qu'il peint, 
non pour le décrire en chroniqueur 
indifférent ou amusé, mais avec ferveur. 

Car nul, sinon peut-être Manfredi 
dans ses meilleurs moments, n’en avait 
mieux ressenti la poésie. Ce mélange 
d’oripeaux et de débris antiques, d’élé- 
gance et de vices, de superstitions et 
de sensualité, ce goût de l’art et de la 
musique jusque dans la débauche, ne 
croyons pas que Valentin l’en orne 
à plaisir. C’est bien cette pie inimitable 
qui faisait alors le prestige et l'attrait 


de Rome, et qui, de nos jours encore, 


retient l'historien. Faut-il en appeler 
aux Mémoires de Jean-Jacques Bou- 
chard? Ce Français, installé à Rome 
dès 1630, et lui-même protégé des Bar- 
berini, dut précisément connaître Va- 
lentin. Son journal intime, l’un des plus 
scandaleux qui furent jamais, et qu’on 
ose à peine citer après Gide et Maurice 
Sachs, nous livre masque bas ces mi- 
lieux d’érudits, d'amateurs et d’artistes, 
qui se disaient eux-mêmes « déniaisés » 


et ne redoutaient pas les pires audaces 
de pensées et de mœurs, et laisse 
entrevoir la crapule qu ils ne répu- 
gnaient pas toujours à fréquenter. 
Chaque page semble rendre à la poésie 
de Valentin une étrange vérité. Mise en 
scène de peintre, jeu tout littéraire, que 
cette assemblée de soldats et de filles 
vidant des fiasques et achevant un 
pâté autour d’un bas-relief antique 
(Louvre)? Certes. Mais feuilletez Bou- 
chard: le voici qui visite une église 
qu'une dizaine de bannis, profitant du 
droit d’asile, ont pris pour demeure, et 
finalement transformée en très mauvais 
lieu: « J’y vis une fois en passant (en 
passant n’est point très sûr...) dans le 
benistier, que je considerai pour estre un 
trépié fort antique, des bouteilles de vin 
que ces messieurs avoient mis rafrais- 
chir dans l’eau beniste.…. » 

On cueillerait au passage vingt traits 
de ce genre. Mais Bouchard décrit ces 
mœurs violentes ou scandaleuses avec 
une sorte de plaisir complice: Valentin ne 
semble les évoquer que pour rendre plus 
émouvante, plus pathétique, une image 
de l’homme qu’il ne prive jamais de sa 
dignité. Ses courtisanes ont la même 
décence que les pierreuses de Lautrec. 
Interprétées par un Honthorst, un 
Baburen, pareilles scènes deviennent 
des ripailles grossières, où les trognes 
rougissent, les verres se renversent, les 
seins jailissent des corsages. Rien de 
tel chez Valentin. Pas un rire. Pas une 
jupe dégrafée. Une sorte d’irréparable 
tristesse habite les êtres, et les enfants 
mêmes semblent lever de grands yeux 
bruns sur un rêve refusé. Jusque dans 
les Concerts, dans les Rives, dans le 
tumulte des Marchands chassés du 
Temple (voir page 33), les bouches 
semblent moins ouvertes sur les cris 
et les injures que figées dans la stupeur. 
Valentin est-il si loin de La Tour? 
Comme lui, il préfère saisir chaque 
être dans cet instant de silence où, 
tout entier à une pensée profonde, 
il laisse, sans jamais le livrer, pressentir 
son secret. Ce Français de Brie, qui 
peignit toute sa vie à Rome, du réalisme 
caravagesque lui-même exige ce recueil- 
lement, ces figures stables, calmes, et 
comme sculpturales, où Focillon recon- 
naissait jadis la plus pure lignée de notre 
art. La Judith de Toulouse (voir page 33) 
est-elle indigne des graves statues de 
nos cathédrales ? 


Allégorie de Rome (Institutum Romanum 
Finlandiae, Villa Lante, Rome). Il y a 
toute chance que cette belle composition, 
publiée ici pour la première fois grâce 
à la courtoisie du professeur Henrik 
Zilliacus, Directeur de l’Institut’ de Fin- 
lande à Rome, soit l'original décrit en 1642 
par Baglione et admiré encore au siècle 


dernier par le Français Dussieux au 


Palais Sciarra. C’est l’une des trois seules 
œuvres citées par les biographes de l'artiste. 


PS * 


La Taverne. Musée du Louvre. Selon le professeur Charles Sterling, ce tableau pourrait avoir été peint vers 1620-1625, avant 
les grandes compositions religieuses et allégoriques. 


Lorsque l’on songe à ses contempo- 
rains — à ses amis — flamands et hol- 
landais, opposition est si forte qu’on 
peut se demander si Valentin ne fut pas, 
sur la fin, 
recherches «classicisantes » qui, vers le 


au moins touché par les 
même temps, se faisaient Jour dans les 
milieux français de Rome. Le maois- 
trat qui préside au Martyre des Saints 
Procès et Martinien (Pinacothèque du 


Vatican), de profil, drapé à l'antique et 
le v à 


caché dans la main, semble 
dessiné par David. Le bourreau du pre- 
mier plan, sa silhouette allongée, semble 
repris au Martyre de Saint André du 
Dominiquin, modèle qu’étudiaient et 
vantaient sur tout autre ces novateurs. 
Protégé comme eux par Cassiano del 
Pozzo, Valentin allait-il se tourner vers 
un art différent? Mais l'ange nu qui 
plonge des nuages, apportant la palme, 
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avec sa grâce de voyou romain, appar- 
tient tout entier au Caravage. On a 
que les grands tableaux 
commandés par le Cardinal Barberini 
et dont nous parle Baglione, Valentin 
avait été plus loin encore dans ce 
chemin. N’avait-il pas représenté Rome 
avec le Tibre et l'Aniene — sujet fort peu 
réaliste? On en parlait, il est vrai, sans 
trop savoir, car la toile était perdue. 
Certains auteurs n’avançaient-ils pas 

’agissait d’une vue panoramique 
de la ville! Jacques Bousquet avait 
cependant retrouvé commande et paie- 
ments, et le hasard nous a fait rencon- 
trer à notre tour, oubliée dans une villa 
du Janieule, la composition de Valentin 
(voir page 31). On devine comment, 
dès cette date, un Poussin eût traité le 
sujet, comme il eût recherché les bas- 
reliefs antiques, comme il se fût plu 


pensé dans 


Ù 


à évoquer la Ville Eternelle, Alma 
Mater, dans tout l’apparat chanté jadis 
par Du Bellay: 


Telle que sur son char la Bérécynthienne, 
Couronnée de tours, et joyeuse d'avoir 


Enfanté tant de dieux. 


Valentin l’a-t-1l désiré? il est difeile 
de le croire. Il n’y avait pas grand-chose 
dans sa toile qui pût nourrir la délecta- 
tion archéologique d’un Cavalier del 
Pozzo. Sous la couronne crénelée et 
l’'armure à griffons, dans sa draperie 
théâtrale, sa Rome demeure une petite 
fille du quartier qui s’est prêtée un 
instant au travesti, et rêve mélancoli- 
quement à un destin qui n'est pas 
davantage celui de la eité de Pierre 
que de la ville des César. Mais les 


deux bambins nus jouant avec la 
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sa grandeur et ses limites. Loin 


louve, leur ventre gonflé et leurs gestes 
gauches, à force de vérité, rendent 
comme sensible l’histoire de Romu- 
lus et Remus. Le Tibre et l’Aniene, 
hirsutes, velus, dans leur nudité farou- 
che de vieux montagnards aux longues 
jambes osseuses, renvoient au rôle de 
figurants tous les dieux-fleuves de la 


peinture, traduisent mieux qu'aucune 


littérature la rude origine de la capitale 
du Latium. A force d'attention et de 
ferveur, un grand corps hideux et ma- 
gnifique, sans attributs ni symboles, 
suffit à Valentin pour rejoindre, pour 
exprimer les forces primitives de la 
nature. 

_ Rien ne nous le laissait oe de 
lui, rien ne montre mieux à quel point 
la totale intuition des êtres est le prin- 
cipe même de sa création et seule fixe 
’être 
un simple divertissement romantique, 
comme on l’a cru trop souvent, l’art 
de Valentin est l’une des recherches les 


plus profondément «humaines» de la 


peinture. Songeons comme un Callot 


demeure toujours un artiste, décrit un: 


spectacle, et des mêmes gueux, des 
mêmes gentilshommes que Valentin 
compose une galerie d’anonymes. Sa 
compassion va aux misères du temps: 
Valentin aime chaque être pour lui- 
même. On nous rapporte qu'il ne pei- 
gnait jamais que le modèle sous les 
yeux: c’est que peindre était d’abord, 
pour lui, deviner une âme et ses pas- 
sions, deviner aussi un corps dans sa 
vie éclatante ou sa déchéance. Appeler 
à une sorte de communion avec un 


Être singulier, et tout ce qui lui est 
propre, de ses misères physiques à ses 


secrètes nostalgies. Cette Judith à la 
bouche sévère, ce jeune violoniste dé- 
braillé dans le coin d’un concert, il leur 


_ accorde, il leur veut une vie person- 


nelle, et comme en dehors du tableau. 


\ 


On se souvient d’une toile de Raphaël, 
de Poussin, comme d’une merveilleuse 
composition: nul personnage ne s’im- 
pose à nous. Mais que l’on se prête un 
moment à ceux de Valentin: l’histoire 
s’efface tôt de la mémoire, mais chacun 
des acteurs y laisse son empreinte. Le 
hasard a réuni au Louvre deux trésors 
rivaux: les deux Jugement de Salomon 
peints par Valentin et Poussin (voir pa- 
ges 28 et 29). L’un fait songer à ce tableau 
acheté par Fabrizio Valguarnera et 
qu’ en 1631 Valentin retouche pour six 
écus; l’autre, peint en 1649, est la toile 
que Do de toute son œuvre, décla- 
rait préférer. C’est en tous cas celle où 
il mit le plus, sinon de lui-même, du 
moins de ses principes. Rien ne ressem- 
ble davantage à une tragédie de Cor- 
neille. Chaque élément y est délicate- 
ment calculé, les divers mouvements du 
cœur exprimés avec une justesse, une 
élévation, qui d’abord paraissent tout 
simples, et bientôt transportent d’admi- 
ration. Mais Poussin, comme le tragique, 
les étudie chez des personnages à demi 
abstraits et qui restent dans la main du 
créateur. Hors du drame, ils s’évanouis- 
sent: et ce drame n’est, pour Valentin, 
qu’un instant des personnages. Chez lui, 
point de décor étudié, point d’apparat 
archéologique, point d’assistants pour 
marquer les diverses circonstances de 
l’histoire. Mais Salomon est un adoles- 
cent fiévreux et grave, les deux mères de 
jeunes Romaines toutes d’élans et d’ef- 
frois, l’enfant mort un petit corps fragile 
et pesant. L'épisode qui les a saisis im- 
porte moins que leur réalité, et l’immen- 
se pitié que réclame tout être aimé et 
ressenti dans sa chair et ses passions. 
Qui préfère à toutes les spéculations 
intellectuelles un simple instant pris 
à la vie, qui veut saisir en chaque 
homme, non point l’universel, mais 
lPirréductible part qui fait son mystère, 


comment n'aimerait-il pas chez Va- 
lentin l’exercice d’une des plus hautes 
vocations qui soient offertes à la peintu- 
re, une quête toute humaine, mais si 
pleine de compassion qu’il faut bien la 
nommer charité ? 


Acquise 
par Lous XIV, et envoyée par l'Empire 
à Toulouse, cette belle figure pathétique 
a été choisie pour représenter Valentin 


Judith. Musée de Toulouse. 


à lexposition de l'Art Français au 
XVIIe siècle, qui s’est tenue l’année der- 
nière à Londres puis à l’Orangerie à Paris 


Si vous voulez en savoir davantage 


Vous pourrez consulter les histoires 
générales de l’art du XVIIe siècle où 
Valentin occupe fort rarement la place 
qui lut revient, et les articles des auteurs 
cités, qu'on ne peut souvent se procurer 


sans de patientes recherches. Du moins 
trouverez-vous dans les catalogues des 


grandes expositions de précieuses mises 
au point dues à M. Charles Sterling (Les 
peintres de la Réalité en France au 
XVIIe siècle, Paris, 1934, et I] Seicento 
Europeo, Rome, 1956) et à M. Michel 
Laclotte (Le XVIIe Siècle Français, 
Paris, 1958). Tout récemment, un article 
magistral du professeur Roberto Longhi 
(À propos de Valentin, dans La Revue 
des Arts, mars-avril 1958, pp. 68-67) 
vient enfin de proposer un catalogue 
critique de l’œuvre et de présenter quel- 
ques toiles inédites. 


Les Vendeurs chassés du Temple. Galle- 
ria Nazionale, Rome. Sans doute l’un des 
trois Valentins que possédait, au début du 
XIXE siècle, le Cardinal Fesch, et l’une 
des compositions les plus expressives du 
peintre. Le Christ occupe seul un grand 
triangle d'ombre, tandis que têtes et Jam- 
bes s "éparpillent à à l'opposé sur un qua- 
drillage qu'animent de grandes obliques. 
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Les artistes et les architectes du XX° siècle 


Savent-ils travailler ensemble ? 


Au moment où on inaugure 
le bâtiment de l'Unesco, à Paris, 
Ia question se pose 


par Pierre Montal 


Trois des peintures situées au-dessus des portes de l’orchestre du Théâtre du Palais de Chaillot, à Paris (1937). Vuillard 
(à gauche) ni Bonnard (à droite) n'étaient pas préparés à travailler pour l'architecture. Ils se sont contentés de plaquer aux 
endroits prescrits des peintures agrandies. Seul K.-X. Roussel (au centre) a su concevoir sa fresque aux dimensions de l'architecture. 


Commencé en avril 1955, le nouveau 
siège de l'Unesco, à la place de Fontenoy, 
vient d’être inauguré le 3 novembre 
1958. Ce splendide poème de béton et 
de verre, dû aux architectes Breuer, 
Nervi et Zehrfuss, introduit pour la 
première fois, officiellement, l’architec- 
ture actuelle dans la ville de Paris. 
L’édification de ce bâtiment a égale- 
ment donné lieu à une vaste expérience 
portant sur ce qu'on nomme aujour- 
d’hui «l’intégration des arts dans l’ar- 
chitecture ». Il nous a paru intéressant, 
à cette occasion, d'analyser la signi- 
fication de cette locution, à la fois au 
regard du présent qui l’a créée, et au 
regard du passé où, si le mot n'existait 
pas, la chose se pratiquait spontané- 
ment. 
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De la liaison organique 
à la décoration 


Presque toutes les grandes architec- 
tures du passé ont fait appel aux arts 
plastiques qui recevaient une fonction 
dans la dynamique de la construction. 
Artiste et architecte participaient alors 
à un même espace. Mais la reconnais- 
sance de sa liaison, sa soumission aux 
exigences spatiales de la forme architec- 
turale, ne permettaient pas moins à l’ar- 
tiste une pleine autonomie: jamais le 
sculpteur ne fut plus créateur, jamais il 
n'inventa avec plus de liberté que lors- 


qu’il fut contraint d'organiser ses volu- 


mes dans les limites des frontons et 
des métopes des temples grecs, ou encore 


lorsqu'il lui fallut faire tourner des scènes 


entières sur les chapiteaux des églises 
romanes. Mais de telles réussites suppo- 
sent fondamentalement un accord de 
style et de pensée entre architecte et 
artiste, une liaison organique de leur 
travail. 

En Occident, à partir de la Renais- 
sance, l’autonomie des arts plastiques 
dans l’architecture tend au contraire 
à s’aflirmer toujours davantage, par 
suite de l’individualisme croissant des 
artistes, mais surtout de la divergence 
de leurs préoccupations et de leurs re- 
cherches. Lorsqu'il devient complète- 
ment extérieur, le rapport entre l’archi- 
tecture et les arts plastiques s’appelle 
décoration et il faut noter alors que l’ex- 
tériorité n'exclut pas l'harmonie; la 


me Mare; | 


La volonté consciente marufestée en 1911 par l'architecte Perret et le peintre Maurice Denis d'intégrer l’art moderne dans la 

nouvelle architecture du Théâtre des Champs-Elysées, à Paris, ne les a pas empêchés de faire de la décoration. Peintures de 

Denis (ci-dessus), reliefs et peintures de Bourdelle: (ci- dessous à droite) ont été traités de façon conventionnelle pour se situer 
dans les espaces conventionnels que leur avait réservés une architecture aux principes encore mal assurés. 


discordance se produit au contraire 
lorsqu'un usage décoratif est fait d’une 
œuvre qui vise à l'intériorité et se 


trouve complètement décalée dans le 


temps, par rapport à l’esprit de l’archi- 
tecture. Tel est l’effet produit par les 
peintures de Delacroix à Saint-Sulpice, 
tel est celui que provoquent les fresques 
exécutées en 1910 par Munch pour le 
charmant édifice néo-classique qu'est 
l'Université d’'Oslo: au lieu de cet aima- 
ble traditionalisme, il eût fallu pour 
épancher harmonieusement l’audace du 
peintre les formes neuves d’une archi- 
tecture révolutionnaire. 


Premières tentatives 
de l'architecture moderne 


On peut précisément parler de révolu- 
tion pour désigner la mutation qui se 
prépare en architecture depuis la fin 
du XIXE siècle. En s’épanouissant, ce 
mouvement va-t-il retrouver la belle 
unité perdue? Va-t-on assister à un 
changement d’attitude de la part des 
architectes et des artistes? L'analyse 
des réalisations les plus célèbres permet 
de répondre que si certains architectes 
comme Perret et certains artistes comme 


Maurice Denis furent conscients d’un 
problème, ils ne lui apportèrent cepen- 
dant pas la solution souhaitée: l’esprit 
décoratif subsistait et surtout le déca- 
lage entre architecture et peinture 


malgré le pas accompli par la première. 
Si on analyse deux exemples français, 
le Théâtre des Champs-Elysées et le 


Palais de Chaillot, on s'aperçoit que 
dans le premier cas Perret a obtenu des 
artistes, Maurice Denis et Bourdelle, 
qu’ils s'adaptent à l’échelle de l'édifice. 
Mais, avec des sujets d’ailleurs remar- 
quablement conventionnels, il ne s’agit 
une fois de plus que de décorer une 
architecture dont les principes ne sont 
pas encore bien dégagés. Vingt-cinq 
ans plus tard, au Palais de Chaillot, 
qui est un modèle de fausse archi- 


tecture moderne, on a fait appel à 


Edvard Munch «a exécuté entre 1910 et 
1915 une série d'immenses fresques aux 
mesures des panneaux de la salle des 
cérémonies à l’Université d'Oslo. Il n'y 
a aucun accord entre cette peinture révo- 
lutionnaire et l'esprit de l'édifice néo- 
classique qu’elle était appelée à décorer. 
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de grands peintres qui ont au contraire 
été gênés par les dimensions de l'édifice 
et se sont bornés à agrandir des tableaux 
de chevalet pour plaquer aux parois 
des halls immenses des « décorations » 
dont l'esprit subjectif et intime est en 
contradiction avec leur destination pu- 
blique. On peut d’ailleurs observer, 
à ce propos, que les mêmes peintres, 
Bonnard et Vuillard, sont parvenus, à la 
même époque, à réaliser des compositions 
qui s’intégraient parfaitement à l’inté- 
rieur, classique, de maisons particu- 
lières, ainsi les panneaux décoratifs de 
Vuillard, exécutés pour le DT Vaquez, 
pour Henri Bernstem ou Claude Anet. 


Les peintres qui, entre les deux guer- 
res, étaient mûrs et prêts à participer 
x L É< » } 2 
à l’esprit monumental d’une architec- 
ture nouvelle s’appelaient notamment 
Mondrian et Delaunay. À l'exception 


d’un Pavillon de l'Exposition Univer- 
selle de 1937, confié à ce dernier, aucune. 
œuvre ne leur a Jamais été proposée 


Ex ; ” 2 d ERPE: 


C’est pour animer le mur d’une école de 
New York que Max Spivak a créé cette com- 
position exécutée en carreaux non permis. 


par l’architecture. Mais, en dehors de 
quelques expériences du groupe De 
Stijl, les seules réalisations entreprises 


+ 


ment, cette situation n’a fait qu'accrof- 


tre l’incompétence des artistes et leur dis- 
sociation complète d’avec l’architecture 
dont ils ne comprennent pas les problè- 
mes. [Il serait bien entendu absurde de 
généraliser et on peut citer des exem- 
ples privilégiés de rencontre entre cons- 
tructeurs et artistes. À cet égard, Fer- 
nand Léger occupe en France une place 
de choix. Il s’était vu confier l’aména- 
gement de vastes surfaces dans de nou- 
veaux édifices comme l’hôpital de Saint- 
Lô ou la Centrale gazière d’Alfortville. 
Un mur pignon, ce morceau d’espace 
généralement inerte, peut alors, sous la 
main du peintre, s’animer soudain et 
se métamorphoser en source de vie et 
de poésie pour le bâtiment entier. Il fau- 
drait également citer les réalisations 
religieuses, telle l’église d’Assy, entre- 
prises sous la compréhensive impulsion 


On ne peut pas parler d'intégration véritable à propos de ces panneaux de céramique aux couleurs vives qui ont été plaqués 
contre les murs de béton de la nouvelle usine IBM à San José, en Californie. 
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dans cet esprit le furent à l’occasion 
des recherches du théâtre d'avant-garde 
par les membres du Bauhaus et les 
constructivistes russes après 1919. 


Le temps de la juxtaposition 


Depuis la dernière guerre, l’architec- 
ture nouvelle tend, à mesure qu’elle 
s'affirme, à un divorce plus radical 
d’avec les arts plastiques. Elle se désin- 
téresse généralement des recherches 
entreprises dans ces domaines et redoute 
surtout de tomber dans la décoration. 
Il est par ailleurs évident que bien des 
formes de la nouvelle architecture ex- 


cluent, extérieurement au moins, tout 


apport des arts plastiques. Dialectique- 


Avec ces admirables pierres du Japon, le 


jardin de Noguchi s’insère dans les bâti- 


ments de l Unesco par le jeu des contrastes. 


du Père Couturier. De même à l’étran- 
ger, un Bertoia a pu avoir l’occasion 
d'exécuter aux U.S.A. des sculptures 
qui viennent cloisonner les espaces inté- 
rieurs selon le vœu et les mesures de 
l'architecte.‘ Il faut noter enfin que 
l'Exposition Internationale de Bruxelles 
a permis quelques expériences remar- 
quables, notamment celle du Pavillon 
turc où le mur de mosaïque de Bedri 
Rami était un véritable organe de l’archi- 
tecture dont il assurait la continuité. 
Cependant, en général, lorsque l’archi- 
tecture actuelle décide de mettre les 
arts plastiques à contribution, elle 
s'empare de leurs créations comme 
d'objets appartenant à un autre ordre 
spatial et constructif, et les place de 
façon à en obtenir le meilleur effet, 
comme une maîtresse de maison dispose 
un vase sur une cheminée ou un gué- 
ridon. L'œuvre peut être choisie de 


il 


À 


p 


Er 7 


tt. 


CARTE 3 2 & — 


Très éloquemment placée devant le Centre de Recherches de la General Motors construit à 
Détroit par Eero Saarinen, la «Colonne développable de la Victoire» de Pevsner constitue 
un des meilleurs exemples de juxtaposition d’une œuvre d’art à un ensemble architectural. 


façon à jouer en contrepoint avec les 
formes de l'architecture et à opposer 
par exemple la fantaisie de sa sponta- 
néité à la rigueur de cette dernière; elle 
peut, au contraire, servir à souligner 


certains principes communs. Les meil-' 


leurs exemples de cette juxtaposition, 
qui, en définitive, profite à la fois à l’ar- 
chitecte et à l'artiste, pourraient être 
fournis par certaines sculptures de 
Lassaw pour des immeubles américains, 
et surtout par la magnifique composition 
de Pevsner pour le Centre de Recherches 
de la General Motors à Detroit. C’est 
ainsi qu’on imagine, annonçant triom- 
phalement tel de nos aéroports, l’une 


de ces constructions dynamiques de 
Pevsner qui ont d'emblée l’échelle mo- 
numentale et sont accordés aux recher- 
ches de l’architecture. 

Mais lorsque les architectes appli- 
quent la méthode de juxtaposition de 
façon intensive et font en outre appel 
à une pléiade de collaborations, ils sont 
mathématiquement conduits à la caco- 
phonie. C’est ce qui vient de se passer 
sur une vaste échelle, à l'Unesco. 


La juxtaposition à l'Unesco 


Les architectes qui ont construit 
l'Unesco et ceux qui étaient nommés 


pour les conseiller, ont eu la hantise de 
ne pas faire de décoration. Les formes 
architecturales qu’ils ont conçues pour 
la place de Fontenoy se suffisent à elles- 
mêmes; la monotonie en est banmie 
grâce à la diversion que créent certains 
éléments fonctionnels conçus comme 
de véritables sculptures: tels le magni- 
fique auvent qui précède et annonce 
le bâtiment du secrétariat sur la façade 
Suffren ou le vertigineux escalier qui 
déroule ses spires de béton devant la 
façade Est. Et on peut penser aussi 
que la forme pure et insolite donnée par 
les architectes au terre-plein de gazon 
de la piazza, tour à tour interroge le 
regard et lui répond aussi bien que n’im- 
porte quelle œuvre d’art. 


Au départ, donc, cette architecture 
n’a pas été pensée, ni réalisée pour faire 
place au sculpteur ou au peintre. 


Le sculpteur Henry Moore «a réalisé un 

relief qui s'intègre réellement dans la 

façade de briques du siège des Industries 
du Bâtiment à Rotterdam. 


Une très curieuse expérience d'intégration 
des arts est en cours d'achèvement à Oslo 
dans le nouvel immeuble gouvernemental 
dû à l'architecte Erlhing Viksyo. Celui-ci 
a mis au point une nouvelle formule de 
béton à gros cailloux et livré à chaque 
palier les surfaces intérieures des murs 
pignon à un groupe d'artistes qui ont 
réalisé de très belles compositions abstrai- 
tes par creusement dans le coffrage et 
par soufflage d'air chaud après le coulage, 
comme le montre notre photo. À un pre- 
mier stade, la surface ressemble à celle du 
béton habituel. Les cailloux apparaussent 
après érosion. La composition que nous 
reproduisons est due à (Carl Nesjar. 
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La fresque de Picasso pour l’Unesco a 80 m° de surface. Située à l'extrémité d’une grande 
perspective, elle n’est cependant visible dans son intégralité qu'à quelques mètres. 
Ci-dessus, un détail de la composition. 


À l'extérieur des bâtiments, les seules 
surfaces libres étaient les murs pignons 
et les petits murs qui ferment le grand 
hall des pilotis et qui ne constituent pas 
une partie significative de la construc- 
tion; l’espace de circulation autour de 
l'Unesco avait en outre dû être réduit 
par rapport aux plans initiaux des 
architectes. Quant à l'intérieur des 
bâtiments, 1l semblait surtout propice 
à l'installation de quelque sculpture et 
la quasi-absence de murs non vitrés 
semblait à l’avance en proscrire toute 
peinture. Dans ces conditions un comité 


d'experts se mit d’accord sur le choix 


d’un certain nombre de noms, et à pos- 
teriori leur furent alors distribués les 
espaces occupables, selon un processus 
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qui nie à l’avance toute idée d’intégra- 
tion, au sens de la liaison organique 
définie plus haut, où l'architecture et 
les œuvres d'art sont élaborées dans un 
même temps. 

Pour la partie extérieure, on a décide 
de construire un jardin japonais du 
côté de la façade Est. Devant la façade 
principale, on a prévu une statue de 
Henry Moore: elle paraît devoir être 
trop proche de l’auvent dont les puis- 


Tamayo est venu réaliser sur place le 


« Prométhée » destiné à l’une des salles 
de conférence. de l'Unesco. Cette. belle 
peinture a été placée de façon décorative 
et conventionnelle dans un petit espace 
vide, au-dessus de la porte d’entrée. 


qu’il eût en tout cas fallu ne pas placer 


santes surfaces gauches proclament leur 
appartenance à une autre esthétique. 
L'ensemble est complété par un stabile 
de Calder, lourde masse noire aussi 
dépouillée de grâce que d'humour et 


dans l’axe de ce chef-d'œuvre d’intel-. 
hgence et de légèreté: la Tour Eiffel. 
Des reliefs d’Arp, en bronze, ont été 
fixés à l’un des murs qui clôt le grand. 
hall des pilotis, mettant ainsi l’accent 
sur un élément de construction adven- 
tice et qu'il eût fallu au contraire laisser 
dans l’ombre. Cependant la plus grave 
erreur est d’avoir, pour achever cet 
ensemble, offert à Mirô deux murs de 
pierre dont l'implantation saugrenue 
(le premier est parallèle à la salle des 
Pas Perdus) dissimule la continuité 
établie entre le bâtiment des Confé- 
rences et le Secrétariat, compromet sous 
certains angles le jeu de ces deux édifices 
et mutile un espace de circulation déjà 
réduit. Sacrifice à la mode, le contraste 
de matière entre la pierre de ces murs 
et le béton et le travertin des édifices 
souligne encore plus agressivement la 
gratuité, l’aspect de pièce rapportée du 
support de Miré. ; 

Les critiques qu’on peut adresser 
à l’intérieur sont. encore plus graves. 
L'immense fresque de Picasso, située 
à l'extrémité de la longue galerie des 
Pas Perdus, n’est pas visible dans son 
intégralité à plus de trois mètres. 
Au-delà sa vision est coupée par les, 
lourdes passerelles de béton dont on 
a malheureusement encombré un hall 
dont les piliers resteront une des plus 
belles réalisations de la construction 
moderne. Dans la salle de conférences 
voisine, au-dessus de la porte d’entrée, 
une fresque de Tamayo occupe un 
espace un peu mesquin et propose ses 
très belles harmonies rouges et brunes 
non pas à l'assemblée qui lui tourne le 
dos, mais au groupe présidentiel. Enfin, 
au septième étage, on a tant bien que 


La surface de ce mur a été traitée de façon admirable par le céramiste Artigas en collaboration avec Mir6. Mais le mur masque 


sous certains angles la liaison des deux bâtiments principaux de l'Unesco et leur 


mal réparti les blancs d’un couloir entre 
Matta et Afro, tandis qu’Appel se 
voyait attribuer dans les salles du res- 
taurant un mur devant lequel les tables 
de service masqueront toujours la partie 
inférieure de $a toile. 


Individualisme des artistes 


De leur côté, certains artistes ont 
pleinement sanctionné cette conception 
qui les traitait en éléments rapportés et 
ils n’ont pas cherché à faire parte, 
à assimiler leurs œuvres à la construc- 
tion de la place de Fontenoy. Si No- 
guch1 a passé de longues semaines dans 
le jardin japonais où il œuvrait de ses 
mains, si Tamayo a dressé sur place 
un échafaudage pour peindre sa fresque 


de Prométhée, Picasso n’est jamais venu 
jeter les yeux sur l'Unesco. Il a travaillé 
d’après une maquette qu'on lui avait 
envoyée et on se demande s’il avait 
même prévu l'effet comique de la tête 


La peinture d'Appel n’est pas intégrée 


elle se pose comme un tableau 
mur du restaurant de l'Unesco. 


mais 
sur le 


présence sur la prazza paraît gratuite. 


d'un de ses personnages qui, de loin, 
surgit au-dessus de la passerelle de 
béton sans qu'on puisse rien déceler de 
ce qui se passe dans les régions infé- 
rieures. Picasso ne s’est guère soucié de 
l'esprit et du style de l'Unesco. De même 
Appel s’est contenté de faire un Appel, 
accrochable n'importe où. Quant à 
Matta, on peut penser que s'il était 
venu peindre son mur au septième étage 
de l'Unesco il aurait travaillé selon des 
dimensions correctes et évité ce bleu 
électrique parmi les bleus et les gris du 
ciel qui entrent ici à flots, et le condam- 
nent irrémédiablement. 


Par ailleurs, le visiteur ressent l’im- 
puissance et l’incompétence de peintres 
et sculpteurs devant les exigences monu- 
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À la Centrale gazière d’Alfortoille (1957), le peintre Fernand Léger a su mettre son inspiration au service de l’architecture et 
animer par sa mosaïque la surface inerte du mur pignon qu'on lui avait reservé. 


mentales de l’architecture. Picasso à  d’unifier la diversité et qui demeurent approfondie, puisque aussi bien il s’agit 
décomposé sa fresque de 80 m? en petits parfaitement disparates ? Notre propos d’architecture. Il convient simplement 
éléments assemblés au montage. Moore n’est pas ici d’en faire une critique de souligner quelques points. Parmi les 
n’était pas préparé à tailler le marbre 
d’une statue aussi grande: il l’a fait 
dégrossir d’après une maquette dont 1l 
imaginait mal l'agrandissement. Enfin 
Miré lui-même, malgré tout le soin qu’il 
y a porté, n’était pas prêt à affronter ce 
mur où sa graphie perd son acuité et son 
caractère ludique au profit d’une appa- 
rence solennelle et définitive. Pourtant, 
quel admirable support que ces cérami- 
ques grises si subtilement colorées par 
Artigas, où ne se perçoivent pas de 
similitudes, mais l'infini chatoiement de 
la diversité au service d’une belle 
matière |! 

Que penser enfin des œuvres mêmes 
dont on avait conçu la généreuse idée 


Les très beaux rythmes d’Afro ont mal- 
heureusement l’air rapportés sur le mur 
du couloir au 7€ étage de l'Unesco. 


40 


PS ir 


peintres, Afro triomphe aisément par 


2 AS : Æ 
la maîtrise avec laquelle il a su organi- 
… ser ses constructions et par la finesse 


de ses harmonies sourdes et cachées 
qui se déploient sous la dure lumière 
. naturelle, et jour après jour révèlent 
un peu davantage leur pouvoir de séduc- 
tion. ; 

Il faut en outre poser le problème 
du jardin, si important pour l’architec- 
ture moderne qui en rénove actuelle- 
ment le sens. Un jardin japonais était 
l’occasion d’une leçon et tel demeure 
celui-ci par certains aspects. Mais on 
regrettera que Noguchi y ait égaré ses 
propres sculptures dont le faux archaïs- 
me et le faux exotisme sont encore 
accentués par la beauté des grandes 
pierres venues du Japon et chargées de 
puissance symbolique par leurs couleurs 
et leurs formes dues au seul travail de 
la nature. Bref, à leur tour, les sculptu- 
res de Noguchi, dont le principal mérite 
est de poser sans les résoudre certains 
problèmes de la sculpture occidentale, 
ne sont pas intégrées dans ce jardin 
japonais. En s’y juxtaposant, elles en 
compromettent le sens et l’unité. 


Enfin peut-on parler Unesco sans 
dire qu’on ne partage plus l’enthou- 
siasme avec lequel la contribution de 
Picasso a été accueillie par certains. 
Des Demoiselles d'Avignon au cubisme, 
puis à l’époque expressionniste, Picasso 
n'a cessé de s'imposer par la violence 


et l’éloquence de sa révolte contre 


l’esthétisme du beau et la tradition. 
Mais aujourd’hui le peintre est investi 
d’une telle puissance mythique que ses 
admirateurs n’osent plus regarder d’un 
œil sincère les dernières peintures où 
la puissance de la négativité est devenue 
pur néant et où la révolte se vide de 
toute substance. 
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Le stabile de Calder fait face à la Tour Eiffel et ne la fait pas oublier. 


La peinture de l'Unesco appartient au 
même cycle que celles exposées depuis 
deux. ans au Salon de Mai et à la 
Galerie Charpentier. Elles se caractéri- 
sent à mon sens par leur pauvreté, leur 


laideur gratuite et leur insignifiance. 
C’est dommage. Car après tout il n’est 
pas tellement d’occasions en Europe de 
nos jours où une très belle architecture 
soit l’objet d’une commande oflicielle 
et d’une décision non moins officielle 
d'y intégrer l’art vivant. Pour manquée 
qu'elle soit, l’expérience de l’Unesco 
a le mérite d’avoir été tentée et réalisée. 
Puisse son échec ne pas empêcher de 
nouvelles aventures qui se traduiront 
un jour par une véritable collaboration 
entre artistes et architectes, par une 
liaison organique de leurs œuvres qui 
ne soit plus ni décoration ni simple 
juxtäposition ! 


Si vous voulez en savoir davantage . 


Si vous êtes Parisien, visitez le bâti- 


ment de l'Unesco, le palais de Chaillot 


et le Théâtre des Champs-Elysées. 


Cet épisode de science-fiction sur fond bleu 
électrique, composé par Matta pour le 
7e étage de l'Unesco, semble un accident 
sur le mur où la toile a été marouflée. 


CA 


Un amateur de MER: de Chine 


en Chine rouge 


Michel Beurdeley, l’expert parisien bien connu, raconte ce qu’il a vu lors d’un récent voyage 
dans ce qui était jadis le Céleste Empire 


D./ Je crois que depuis longtemps vous 
asrez envie d'aller en Chine. 


R./ Depuis vingt ans. Mais le climat 
politique n’était jamais favorable... Il 
y a deux ans, je ne pus obtenir mon 
visa. L'année dernière je m'étais adressé. 
à une agence de voyage et J'appris, 
un beau jour de juin, que toutes les 
difficultés étaient aplanies. 


| 
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D./ Vous avez dû être parmu les premiers 
véritables touristes en Chine commu- 
niste ? 


R./ Oui, je crois. Nous avons rencontré 
diverses « délégations » mais pas d’autres 
touristes comme nous. 

D./ Quel était l'itinéraire prévu? 

R./ Paris-Prague, sur un avion tchèque, 
puis Prague-Moscou sur un Tupolev, 
le fameux appareil à turbo-réacteurs qui 
fait 1000 km. de moyenne, quatre Jours 
à Moscou, puis traversée de la Sibérie 
dans un petit Ilouchkine, par Omsk, 
Irkoutsk et Oulan Baotr, la capitale 
de la Mongolie. Notre avion était une 
véritable société des Nations dont la 
langue oflicielle était le français. 
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D./ Et votre première impression à votre 
descente d'avion à Pékin? 

R./ Une impression d’uniformité, d’ama- 
bilité et d’une certaine pauvreté, en dépit 
d’une propreté méticuleuse. Les femmes 
sont exquises avec leurs pantalons bleu 
Waterman et leurs longues nattes. 


D./ Les conditions matérielles du voyage : 
hôtel, train, nourriture, confort en un mot? 


R./ Presque trop confortable. Vous 


A 35 km. de Pékin s'étend une immense 
nécropole. Une longue avenue bordée 
d'animaux, de dignitaires civils et muli- 
taires, comme celui ci-contre, conduit à la 
sépulture de l’empereur Ming, Yong-lo. 
C’est non loin de là que les archéologues 
chinois viennent, après 22 mois de fouil- 
les, de mettre à jour la tombe de l’empereur 
Wan-li. Elle contenait des soieries, des 
lingots d’or, des jades et des bijoux. 
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Pont couvert du Palais d'Eté, à quelques kilomètres de Pékin. À gauche le fameux bateau de marbre que l’impératrice Tseu-hi 


t construire, dit-on, sur les crédits de la marine de guerre. Quoique profondément xénophobe et ennemie du progrès, l’impératrice 
‘ ; Ê que p P ) P 


douatrière avait fait construire dans le parc du Palais d'Eté, un petit chemin de fer. 


souriez? Dans aucun pays capitaliste, 
je n’ai eu une (suite » ou appartement 
particulier comme nous en avons eu 
pendant tout notre séjour en Chine. Les 
trains sont pratiques quoique fort lents. 


Une des plus intéressantes trouvailles des 
archéologues du nouveau régime est cette 
tête de cheval en bronze incrusté d’or et 
d'argent, mise à jour pendant la campagne 


de fouilles 1950-1951. Elle a été découverte 


à Ku-wei ts’ un, dans une tombe datant 


de la fin de l’époque Tcheou (VIe-IIIe siè- 


cle ap. J.-C.). Le gouvernement chinois 
avait mis quatre cents ouvriers à la 
disposition des experts qui dégageaient la 


nécropole où fut trouvé ce précieux vestige. 


D./ Pouviez-vous circuler librement? 
R./ Oui et non. Nous avons été pris en 


charge par « China Travel Service » qui. 
mit à notre disposition un jeune guide 
pas du tout (ange gardien», parlant 
très bien français et une Ziss, hmousine 
soviétique «de luxe». L’organisation. 
est impeccable jusqu’à la manie, mais 
au demeurant bien pratique. 

D./ Mais pouviez-vous vraiment aller où 
vous vouliez, sans difficulté? 


R./ Voyez-vous, les Chinois veulent 
qu’on ne fasse connaissance qu'avec le 
côté le plus rose de la vie dans la Chine 
d'aujourd'hui; aussi ne nous laissait-on 
aller que là où il y avait des hôtels très 
confortables. Un jour nous passâmes 
à quelques kilomètres de Long men, 
devant un site rupestre extraordinaire, 
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Sian, capitale de la province du Chenst, 
a été bâtie sur les décombres de l’ancienne 
capitale Tch'ang-ngan. Ces dernières an- 
nées, en creusant les fondations de nou- 
veaux immeubles, on a mis à Jour de 
nombreuses sculptures des époques Souet 
et Tang. C’est ainsi que le Musée de Sian 
possède, à l'heure actuelle, l’ensemble de 
sculptures le plus important de toute 
la Chine. Ci-dessus, torse de Bodhi- 
sattva d'époque Souei (fin VI® siècle). 


que nous étions très désireux de visiter; 
mais notre guide refusa de s’y arrêter, 
probablement parce qu’il jugeait que 
l’hôtel n’était pas assez digne de nous. 
Ils sont très susceptibles sur ce chapitre. 
D./ Mais ils comprenatent ce qui vous 
intéressait? 

R./ Ils avaient beaucoup de mal à ad- 
mettre que nous ne voulions pas visiter 
les usines textiles, tandis que les nou- 
velles fouilles et les sites archéologiques 
nous passionnaient. 

D.) Et Pékin? 


La tortue de bronze nommée « Pei-hi» 
située devant T’ai Ho tien, pavillon de 
l’'Harmonie suprême, un des trois pavil- 
lons du Palais impérial de Pékin. La tor- 
tue, comme la grue, est symbole de longévité. 
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R./ À Pékin mes lectures m'ont joué 


un vilain tour. mon imagination s’in- 
terposait entre moi et la réalité. Où 
étaient ces vieux Chinois qui prome- 
naient leurs oiseaux chanteurs afin de 
les distraire et de les faire changer d'air... 
Par contre la fameuse Cité Interdite 
ou Cité Pourpre ne m'a pas déçu. Elle 
est toute en lignes horizontales, d’une 
grandeur et d’une majesté assez in- 
humaine. On y entre par Tien an Men, 
grande porte qui est, malheureusement, 
un peu défigurée par des estrades réser- 
vées aux officiels pour les grands défilés 
de la Révolution. A l’intérieur, des cours 
bordées de murs rouges d’une ordonnance 
majestueuse, se succèdent. Les bâti- 
ments sont disposés symétriquement. 
C'est en général un pavillon central 
rehaussé par une terrasse avec une 
balustrade en marbre blanc et flanqué 
de deux ou plusieurs pavillons moins 
importants. Le tout est couvert de tuiles 
jaunes vernissées. Ce jaune, comme les 
surrois des bretons, et le rouge passé 
des murs sont les couleurs qui restent 
dans la mémoire comme étant les carac- 
téristiques de la Cité Interdite. Je vous 
passe l’ameublement des habitations 
réservées à l'Empereur, c’est du Napo- 
léon III chinois. 

D./ Votre guide officiel fut-il de quelque 
ressource ? 

R./ Il était plein de bonne volonté, 
mais ne savait pratiquement que peu de 
choses sur l’histoire chinoise, et moins 
encore sur Pékin, du point de vue artis- 
tique. Tout ce qu’il put nous dire, c’est 
que tout était (très.vieux» et «très 
beau ». La Chine impériale ne l’intéres- 
sait visiblement pas. É 


D./ Avez-vous pu entrer en contact avec 
des spécialistes de l’histoire de l’art, des 
conservateurs de musée, etc? 


R./ Peu, car beaucoup de membres des 
anciens milieux intellectuels ont dis- 
paru. Autrefois on pouvait communi- 
quer avec les spécialistes d’art chinois 
en anglais, mais nous n’en avons 
pas rencontré un seul dans les musées 
ou ailleurs qui parlât un seul mot d’an- 
glais, ou qui voulût le parler, ce qui 
rendait la conversation difhicile. 

D./ Est-ce que l'élite intellectuelle a été 
dispersée par les événements politiques? 
R./ Oui. Sauf l’archéologue Kuo Moujo, 
qui est un des grands du régime, la 
révolution a vidé la Chine de ses savants. 
Ils sont partis avec Chang Kaï Chek pour 
Formose, ou bien se sont réfugiés à 
Hong-Kong. Dans un immense pays 
comme la Chine, où il y a encore des 
millions d'illettrés malgré les efforts du 
gouvernement de Mao Tse Tung, la dis- 
parition d’ün groupe relativement res- 
treint d'hommes de haute culture, laisse 
un vide qu’il faudra très longtemps pour 
combler. 

D./ Est-ce que les autorités sont cons- 
cientes de ce problème? 

R./ Elles ont tant à faire pour essayer 
de donner aux masses une instruction 
rudimentaire qu’elles ne peuvent con- 
sacrer beaucoup d’efforts à la formation 
de spécialistes. Cependant on est en train 
de former des archéologues, et de mettre 
sur pied un programme de fouilles. 

D./ Dans quel état se trouvent les musées? 


R./ Dans l’ensemble la visite en est, 
décevante. Tant de chefs-d’œuvre ont 
été emportés par les Japonais, et les 
Occidentaux, sans parler des Chinois 
qui ont quitté le pays au changement 
de régime, qu’on ne trouve plus que des 
collections incomplètes. Les trésors des 
empereurs ont émigré: les plus belles 
peintures et les plus beaux bronzes ont 
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été emportés à Formose, ainsi que les 
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quelque 45 000 volumes de la biblio- 
thèque du palais impérial. D’ailleurs 
les musées n’avaient Jamais été conve- 
nablement organisés. 


 D./ N'y FA pas de musée à Pékin? 


R./ Il n’y a pas de musée proprement 
dit, mais les objets d’art, depuis les 
temps néolithiques jusqu’à la fin du 
régime impérial sont rassemblés dans 
des salles de l’ancien Palais. On y trouve 
un peu de tout, mais aucun ensemble 
complet. La céramique est particulière- 
ment représentée mais par contre très 
peu de sculptures: il n’y a par exemple 
que deux sculptures Tang importantes. 
Des expositions temporaires fort inté- 
ressantes sont organisées, à ce qu’on 
nous a dit: J'ai raté de peu une exposi- 
tion de peinture Ming. 


D.) Avez-vous vu des musées de province? 


L: 


Grand lion ailé situé aux environs de Nankin et défendant la tombe du duc Sia king, cousin de l’empereur Wou-ti. Cet animal 


mythique laisse pendre une énorme langue sur un poitrail gonflé. C’est un beau spécimen de l’art du VIe siècle. Autrefois, 
enlisé dans une rizière et à moitié immergé, il ressemblait, dit le sinologue Siren, à la proue d’une barque de Vikings. 


R./ Le musée de Sian, l’ancienne Si- 
nang-fou, possède un très bel ensemble 
de sculptures et des stèles dont beau- 
coup proviennent des temples aban- 
donnés des environs et aussi des fouilles 
récentes. Un merveilleux torse Tang a 
été trouvé dans les fondations d’un 
immeuble en construction. 


Le musée de Nankin est un des plus 
complets et des mieux aménagés au 
point de vue éducatif; on y a fait un 
effort réel pour expliquer les différentes 
étapes de l’art chinois et leur enchaîne- 
ment chronologique. Certaines des œu- 
vres maîtresses, qui ont été emportées à 
Formose, comme des sculptures cristalli- 
nes du XII s. av. J.-C. (époque Chang) 
sont remplacées par d'excellentes copies 
aux dimensions de l'original. Le musée 
de Nankin possède le plus grand «ting » 
(vase rituel) de bronze qui existe. 


Bien entendu, il n’y a pas de musée 


en Chine sans l’inévitable homme de 
Pékin, véritable tarzan en cire colorée 
que l’on voit chasser, cuire sa viande 
et dormir dans une idyllique forêt en 
carton pâte. Il intéresse particulière- 
ment les jeunes pionniers. 


D./ St les Chinois de la Chine d’au- 
jourd’'hui ne sont plus les grands experts 
en ce qui concerne leur art national, 
où se trouvent actuellement les sinologues 
qui font autorité? 


R./ Les Japonais sont très forts, beau- 
coup plus que les Chinois. Ils avaient 
entrepris de nombreuses fouilles, et 
ont emporté un grand nombre des 
trésors qu'ils ont découverts. Ils ont 
publié des études très complètes sur 
leurs recherches. Les Américains ont 
fait des travaux importants, tels que 
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Le Temple du Ciel est bâti sur trois terrasses concentriques appelées « Autel des Prières pour les Grains». Il a été dessiné 
suivant l’ancienne croyance que l'univers est rond et la terre carrée. C’est un des bâtiments les plus anciens de Pékin, puisqu'il 


Max Loehr pour les bronzes archaïques. 
Deux Suédois, Karlgren et Siren, sont 
les auteurs d’ouvrages classiques de pre- 
mier ordre. Cependant les Chinois sont 
en train de faire un effort méritoire 
surtout dans le domaine proto-histo- 
rique. Ils publient une revue archéolo- 
gique, très modeste il est vrai, mal im- 
primée et sur du papier de mauvaise 
qualité, mais intéressante pour les 
spécialistes. 

D./ Pour en revenir à votre voyage en 
Chine, et aux musées là-bas. quels sont 
les gens qu’on y voit, quel est l'aspect du 
public? 

R./ La foule des touristes chinois est 
très pittoresque. Ce sont des paysans, 
chefs de délégations des lointaines répu- 
bliques en costume local, des étudiants 
vêtus du classique. bleu de chauffe. ou 
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a été édifié sous les Ming (1368-1644). 


de la tenue de chauffeur de grande 
maison, suivis de leur grand-mère en 
pantalon noir et veste blanche qui trot- 
tine péniblement sur ses pauvres pieds 
déformés. Il faut voir l’émerveillement 
et la joie de ce public quand les pen- 
dules du musée des horloges impériales 
s’animent. Elles ruissellent de jets d’eau 
multicolores; des boîtes à musique égrè- 
nent des airs, désuets, des oiseaux rou- 
coulent, pendant que sentencieusement 
une speakerine explique que toutes ces 
merveilles ont été réalisées par d’habiles 
et laborieux ouvriers chinois. Ce qui 
n’est qu’en partie exact, car la moitié 
de ces pendules, les plus belles d’ailleurs, 
ont été fabriquées en Angleterre et sans 
doute par le fameux James Cox, le grand 
pourvoyeur en horlogerie de l'Orient. 


D./ N’avez-vous pas expertisé lors de la 


vente Farouk des montres et automates 
signés Cox? 


R./ Oui, ce James Cox était un person- 


nage assez étonnant. Il avait exposé à 
Londres ses extraordinaires pendules 


mais ne réussissait pas à les vendre à 


cause de leurs prix exorbitants. Heu- 
reusement pour lui sa succursale de 
Canton réalisait de meilleures affaires. 
Les Chinois de tous temps éprouvèrent 
une véritable passion pour l'horlogerie. 


(Suite en page 67.) 


Parmi des arbres tordus et des rocaulles, 
cet éléphant garde l'entrée des apparte- 
ments privés de l'Empereur dans la Cité 
interdite de Pékin. Les sculptures anima- 


lières du Palais Impérial sont assez ré-. 
elles datent du XVIIIe siècle. 


centes, 
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(Georges Ribemont-Dessaignes 


Au-dessus du titre, page de justification 
du Cahier de Georges Braque contenant 
les pensées de l'artiste de 1916 à 1947. 
L'ouvrage, qui comprend trois lithogra- 
phies originales, a été édité par Aimé 


Maeght, à Paris. 1947. 505X330 mm. 


Page ci-contre, eau-forte servant de fron- 
tispice à La Théogonie d’Hésiode, éditée 


en 1955 par À. Maeght. 440X325 mm. 


En 


illustrateur 


Voici, typique, dressée comme l'affirmation exemplaire d’une vie qui s’est faite 
pas à pas, d’une évolution qe petits ‘sauts en des sens divers comme lé fait la na- 
ture, la haute silhouette de Georges Braque. Une haute silhouette qu'il est impos- 
sible de ne pas aimer, et derrière laquelle se trouve tout ee qui l’a constituée, an- 
née après année, C’est un grand passé en fleurs dans le présent. 

On a beau jeu aujourd” hui à la célébrer, d'exposition en Expos ilion, à travers 
la géographie du monde, Cela paraît tout naturel, on admire, où se pénètre des détails 
de telle ou télle œuvre, on aime et ôn respecte, on dit « C’est un, grand peintre h, 
Mais cette autré géographie qu'il faut parcourir depuis les premières toiles jusqu'aux 
dernières, sait-on bien à quoi elle est dûe, à quelles explorations, à quels enthousiasmes 
subits, à quels retours, à quels tâtonnements, à quelles contemplations d'horizons 
désirés ? 

Voici donc 58 ans que Braque fait de la peinture, Auparavant il savait déjà 
ce qu’étaient un pinceäu, de la couleur, il connaissait comme un ouvrier où un artisan 
comment on fait du faux bois et du faux marbre c’est Stanislas Fumet qui le 
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Eau-forte pour l'Héraclite d’Ephèse, 
traduction de Yves Battistini, avant- 
propos de René Char. Edition Cahiers 
d'Art. Paris. 1948. 195X 120 millimètres. 
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rapporte dans un article de revue— et comment‘on trace de belles lettres impeccabl 
pour une enseigne. Cette ascension de l'artisanat à l’art n’est-elle pas une sour 
réflexions ? Braque a écrit dans son Cahier, illustré par lui: «Ce n’est pas asse 
faire voir ce qu’on peint, il faut encore le faire toucher ». Voilà le vrai sens du sol 
du matériel, .de la terre. Mais en même temps il répugne à simuler le vrai: «LB 
est un mode de représentation», écrit-l. Et: «Il n’est en art qu’une chose qui wail 
celle que l’on ne peut expliquer ». Et aussi: « L’Art est fait pour troubler, la Science 
rassure ». Ainsi se légitime l'ascension en question. Et quand, chemin faisant, Braq 
imitera textuellement, ce sera comme un symbole de la distance entre la fausse véri 
dite réelle et la réalité poétique, la seule qui soit vraie. De même quand il opposeräl 
sur sa toile l’espace occupé par un objet et l’image de cet objet. 

Certes, tout cela se fond dans le mécanisme secret de la création picturale: Mais 
peut-être cela apparaît-il encore plus clairement dans la création du dessinate 
du graveur, de l'illustrateur. Or, l’œuvre dessiné ou gravé de Braque est considérahl 
Des expositions diverses s’y consacrent en telle ou telle ville, et personne ne res 
insensible à son enchantement, qu’on trouve tout naturel, sans se douter de la somx 
d’enfantements qu’il représente. | 

Peut-être les illustrations ont-elles aux yeux du témoin une richesse particulières 
On croit souvent que les circonstances obligées briment l’artiste èn s’opposantau 
libre épanchement de sa sensibilité. On peut suggérer, au contraire, qu’en interw 
nant dans les rouages complexes de la liberté du choix; elles obligent à concentrer tout 
l'élan créateur, à matérialiser de simples et errantes velléités. Elles suscitent de no 
veaux éléments visuels qui se cristallisent autour de leur support. On s’en convaine 
en considérant les nombreux ouvrages que Braque a illustrés, ouvrages de tonssn 
divers, et dont l’énumération dépasse la vingtaine de numéros: Piège de Méduse, 
d'Erik Satie, avec trois gravures sur bois en couleurs, Théogonie, d'Hésiode, monuw 
ment gravé qui avait été commandé par Vollard, mais ne fut terminé que vmgts 
cinq ans après, et comprenant 16 eaux-fortes primitives en noir, un frontispice em 
deux couleurs et deux autres eaux-fortes en noir comme tête de chapitre et culd 
lampe. Carl Einstein avec deux eaux-fortes, Soupente, d'Antoine Tudal, préfacé pa 
Reverdy, avec une lithographie en couleurs; Braque le Patron, texte de Jean Paulha 
et ses lithos en trois couleurs; le fameux Cahier de G. Braque, avec près de 100 litho 
Héraclite d’Ephèse, avec une eau-forte en vert; le Soleil des Eaux, de René Cha 
avec quatre caux-fortes; Une Aventure méthodique, de Pierre Reverdy, 1llustré“dé 


Eau-forte originale servant de hors-text 
à une monographie de Georges Braqu 


par Carl Einstein, publiée par les Chront 
ques du Tout-Paris. 1934. 285 X 230 mm 


Une des cinq eaux-fortes originales en noir 
pour Milarepa, texte d'un ermite tibétain 
du XIe siècle traduit par Jacques Bacotet 
publié par Maeght en 1950. 235 X 335 mm. 


Eau-forte en deux couleurs pour Léger 
comme un œuf. Texte d'Erik Satie, édi 
té par Broder. Paris. 1957. 165 X 135 mm 


Une des het eaux-fortes originales pour 
Le Soleil des Eaux, texte de René Char. 
Ed. Matarasso. Paris. 1949.285 X 230 mm. 


Le Piège de Méduse d’Erik Satie est le premier livre illustré par Braque. C’est aussi le seul 
pour lequel il ait utilisé le procédé de la gravure sur bois. Ci-dessus, un des trois bois en 
couleurs illustrant cet ouvrage édité par la Galerie Simon. Paris. 1921. 325 X220 mm. 


27 lithographies en noir, une en couleur (sans compter 12 reproductions en litho- 
graphie en couleurs de tableaux de Braque); le très beau Milarepa, avec cinq eaux- 
fortes, Les Cing Sapaites, de Francis Ponge (cinq eaux-fortes en now); Les Paroles 
Transparentes, de Jean Paulhan, avec quatre lithographies en couleurs, La Biblio- 
thèque est en feu, de René Char (une eau-forte en couleur), La Bonne heure, de Tristan 
Tzara (eau-forte en noir et bleu); Un Poème dans chaque livre, de Paul Eluard (eau- 
forte en gris et rouge); Léger comme un œuf, d’Erik Satie (eau-forte en couleur), Né le…., 
édité à l’occasion de l’anniversaire des 50 ans de René Char, avec une eau-forte en 
noir et mauve. Août, de Saint-Pol Roux, avec quatre eaux-fortes dont deux en cou- 
leurs; Liberté des mers, de Pierre Reverdy, illustré de hthographies; Poésies, de René 
Char, avec une eau-forte; Pour le Plaisir et l Amitié, avec une litho en couleurs. Tous 


ces ouvrages sont échelonnés de 1921 jusqu'à ce jour, et l’ensemble ne comprend 


pas ceux qui restent à paraître comme la Résurrection de l’oiseau de Frank Elgar. 

Sur une page d'Une Aventure méthodique, de Reverdy, on peut lire les lignes 
suivantes, sous une gravure qui représente une nature morte, un pot et une palette 
de peinture avec des pinceaux: «il y a entre la poésie et la peinture une différence 
qui ne s'explique par rien de très précis mais qui m'apparaît comme fondamentale 
— c’est que les poètes gagnent plutôt à mourir jeunes et les peintres à vivre très 
vieux — peut-être parce que la poésie est un art de divination, et les arts plastiques, 
un art d'apprentissage ». Il semble que ces lignes d’un poète illustrent à leur tour 
parfaitement les gravures de l'artiste. D’une part elles confirment ce que nous disions 


‘ au sujet du labeur ininterrompu de Braque en même temps qu’elles révèlent ce que 


F 


si 
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celui-ci ne cesse de demander à la poésie. Il est bien-vrai que les illustrations de Braque . 


se consacrent toujours à de la poésie et non point à des «accidents » littéraires — la 


‘liste ci-dessus le prouve assez -— mais il est vrai que toujours la plastique de ce 


graveur-peintre crée elle-même, et toujours sa poésie. Braque est normand, mais 
il y a chez lui quelque chose de Chinois, une sagesse extrème-orientale de la forme, 
ou plutôt de l’espace qui par lui-même n’est rien, mais qui se peuple de sortilèges 
par le seul fait de la présence d’une arabesque, d’une ligne d'apparence ingénue, 
improvisée ou voulue, d’une ombre, d’un simple point. La main a tracé, c’est ensuite 
que l'esprit délibère. Le génie n’éclate que parce que la main avait cette sagesse. 

Il entre dans cette sagesse-là tant de choses mystérieuses qu'il faut bien la consi- 
dérer comme une sœur de la poésie, peut-être comme la poésie elle-même. Car elle 


Page ci-contre, en haut, trois des © 
eaux-fortes en noir pour Les Cinq Sapatt 


Eau-forte en deux couleurs illustrantt 
Un Poème dans chaque livre de Paul 
Eluard édité par Broder en 1956. 190X, 
180 mm. L'ouvrage contient 12 poèmes! 
illustrés par douze artistes différents 


| 


ne vaudrait guère si elle ne comportait pas la connaissance immédiate de toutes les 
analogies (par là même toutes les différences) rassemblant (par conséquent séparant) 
toutes les formes appelées à constituer l’espace en devenant visibles, à créer l’es- 
pace, à recréer un monde. Ces analogies, ces différences, cette ambiguïté des 
lormes qui avant tout sont des formes (celle-ci extraite d’'Août semble aussi bien 
l’aile d’un papillon, un visage humain, un nœud de ruban, quoi encore, et ces volets 
extraits des Cing Sapates sont des ailes repliées), cette ambiguïté donc est la richesse 
de la poésie, avec l'ironie supérieure, source de toute expression humaine, dont le 
sens ne peut se donner qu’en retournant aux sources étymologiques. De même que 
le vrai sens.de poésie vit dans le mot grec « poiein », faire, de même le vrai sens d’ronie 
vient du mot grec (Ceiro », j'interroge. Pas d’autre moyen de connaître le monde que 
de l’interroger. Et le monde ne répond jamais que par un clin d'œil complice unissant 
l’analogie et le contraire. L’inattendu était que. de l’interrogation naquît la création, 
eiro provoquant potein. Cela est très vrai pour le poète,'il l’est plus merveilleusement 
encore pour le peintre ou le dessinateur dont la création, enfin délivrée de toute 
mise en scène, finit par se confondre avec la vie. 

Braque a écrit dans son Cahier: « Avec l’âge, l’art et la vie ne font qu’un ». Cela 
pèut s'entendre de beaucoup de manières, parce que c’est chargé de beaucoup de 


. sens, à la manière de l’espace qui est chargé de beaucoup de formes. A la vérité, au-delà 
des sens moraux qui s’en dégagent, il y a celui-ci: c’est au bout d’une longue vie 


qu’on s'aperçoit que la seule ressource de l’homme au milieu du monde est l’art 
véritable et que celui-ci est la vie. L'art, c’est à la fois la connaissance et le jeu du 
réel intimement unis, au contraire de ce que durant un temps trop long on a laissé 
croire. L’art n’est pas un article de luxe, une fonction sacerdotale, un apparat de cour, 
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Une des lithographies en couleurs pour 
Bes Paroles Transparentes, texte de Jean 
Paulhan, édité par les Bibliophiles de 
l'Union Française. 1955. 440 X330 mm. 


Page ci-contre, frontispice du Soleil des 
Eaux. Texte de René Char, édité par 
Matarasso. 1949. 285 x 230 millimètres. 


Ci-contre, une des 20 eaux-fortes illustrant 
Ba Théogonie d'Hésiode, éditée par 
Maeght. 1955. 440 X325 mm. Plus loin, 
hthographie originale en couleurs pour 
Résurrection de l'oiseau de Frank Elgar. 
L'ouvrage, qui sera illustré de trois lithos 
en couleurs tirées par Mourlot doit parat- 
tre ce mois-ci chez Maeght, à Paris. 


: 


une aumône mondaine, un ornemént funéraire, un artifice de la culture. L’art est 
inséparable de la vie, la vie inséparable de Part. 

La simplicité des illustrations consacrées par Braque à tant d'œuvres de poètes 
en est une preuve-très consolante en face de tant d’astuces métaphysiques dessinées 
sur le rideau de scène que trop d'intéressés tendent devant le théâtre des ténèbres 
ét du vide. Simplicité pleine de diversité, parfois stricte et grave comme pour l& 
T'héogonte, et, pour la même, parfois linéaire et fluctuante comme pelote de fil éparpillée; 
parfois usant de surfaces plus abstraites mais suggestives comme pour le Frank Elgar 
(encore à paraître), et toujours fanuliére, dans le grand sens amical qui fait de Braque 
un ami sans réserve du Visage Universel, toute chose étant un des traits de cet univers 
offert à nos veux jusque dans les caprices du sommeil. 

Ainsi défilent tous ces signes, fleurs et oiseaux, tous ces oiseaux, vrai bestiaire 
de Braque, ces courbes, ces droites, ces déroulements, ces naissances et ces usures 
de surfaces, de lignes, ces signes toujours. Je retiendrai pour finir une petite gravure 
entourée comme souvent par une fantaisie griffonnante de la plume: cela représente 
un oiseau volant et une fleur au pétale détaché, au-dessous d’une phrase manuscrite: 
« L'amour est ce que l’on aime sans raison valable ». 

«Aimer sans raison valable »... C’est bien là la seule chose qui puisse donner 
de la valeur à l'évocation de quelque paradis originel ou futur. Aimer sans raison 
valable, c'est le bonheur même. Il fallait un peintre pour nous y faire songer, et son 
art pour nous le confirmer en ce qui concerne notre présent, G. R.-D.: 


Si vous voulez en savoir davantage 


Tout l’œuvre de Georges Braque, illustrateur, est exposé en ce moment à Paris, 
galerie Adrien Maeght, jusqu’au 12 novembre. 
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Inaugurée ce mois-ci, l’aile Empire du château a été l’occasion 
d’une expérience muséographique intéressante 


Louis-Philippe qui prit, comme 
chacun sait, l’initiative de trans- 
former le palais de Versailles en 
musée, n’imaginait sans doute 
pas que ses tableaux de l’époque 
napoléonienne seraient pendant 
de longues années condamnés 
à l’exil des réserves. Il aurait 
certes imaginé moins encore que 
ces toiles, replacées dans les sal- 
les mêmes qu'il leur avait primi- 
tivement destinées, seraient l’oc- 
casion d’une expérience muséo- 
graphique audacieuse. 

L'ouverture des salles Empire, 
qui sont inaugurées ce mols-Ci, 
dans les petites pièces des atti- 
ques Chimay, marque une nou- 
velle étape dans l’œuvre entre- 
prise par M. Van der Kemp, 
continuant la politique de son 


PAR ROSAMOND BERNIER 


Reportage photographique de Claude Michaelides 


prédécesseur M.Mauricheau-Bau- 
pré, pour faire de Versailles un 
musée exemplaire. 

Ce qui suscite l’intérêt n’est 
pas tant la remise au jour de 
peintures n'ayant pas été expo- 
sées depuis la guerre, en raison 
de l’état déplorable des salles 
qui les abritaient, que leur pré- 
sentation originale. S’éloignant 
délibérément des règles de la 
muséographie conventionnelle, 
M. Van der Kemp, en collabora- 
tion avee M. Charles Zieseniss, 
a décidé d’accrocher les grands 
tableaux historiques, scènes de 
bataille, portraits grandeur na- 
ture, etc., sur des tissus imprimés 
s'inspirant des motifs des soie- 
ries commandées par Napoléon 
pour les palais impériaux. Au 
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lieu des arrière-plans discrets qui 
sont de tradition dans les musées“ 
et les galeries, les campagnes 
d'Italie se déroulent sur un fond 
vert olive avec des guirlandes” 


vert pâle, crème et brun, l’expé- 


dition d'Egypte se déploie sur 
un tissu brun sombre, frappé de 
feuilles de lierre noir et souligné 
d’une bordure or et noir, Maren- 
go se projette sur un bleu pro- 
fond à feuillage noir. La plus 
grande salle, consacrée à l’avè- 
nement de l’Empire, est tendue 


d’un tissu à fond jaune, bordure « 


multicolore et guirlandes bleu et 
blanc. La tenture utilisée ressem- 
ble à la soie, mais c’est en réalité 
un coton traité avec un apprêt 
spécial, selon le procédé Ever- 
glaze. Cinq mille mètres de ce 
üssu ont été donnés à Versailles 
par la Société Taco. Les motifs 
d'impression ont été établis d’a- 
près des documents conservés 
à la Bibliothèque des Arts Déco- 
ratifs, par M. Van der Kemp et 
le décorateur qui a assumé l’en- 
semble de l'installation, M. Henri 
Samuel. 

Parmi les tableaux de grandes 
dimensions, on remarque en 
particulier, mis en vedette sur 
une estrade entre deux draperies, 


Les attiques Chimay, dans l'aile du Midi 


du château de Versailles, sont le siège 


d'une expérience muséographique auda- 


cieuse. C’est là que viennent d’être instal- 


lés les tableaux, aquarelles et dessins 
se rapportant à l’histoire du Directoire, 
du Consulat et du début de l’Empire. 


Au lieu des fonds discrets traditionnels, on a utilisé pour recouvrir les murs des nouvelles salles de Versailles des tentures chamar- 
rées. Ainsi les campagnes d'Allemagne et les événements militaires du Consulat se déroulent sur un tissu à fond bleu imprimé 
de feuilles de lierre. Sur notre document, le passage du Rhin le 6 septembre 1795, par le général Lejeune. Des pupitres ont 
été spécialement créées par l'architecte- décorateur Emilio Terry pour y présenter ls aquarelles de petites dimensions dues au 
capitaine Bagetti. En acajou de Cuba et poirier notrci à garnitures en bronze doré, ils peuvent supporter douze ou seize aquarelles. 


Le Premier Consul à cheval, par 
David, le portrait de Bonaparte, 
Premier Consul, par Gros, une 
série de scènes de bataille d’un 
grand intérêt iconographique, 
dues au général Lejeune, pein- 
tre-soldat, qui fut aide de camp 
de Berthier. On remarque aussi 
_ des portraits en pied représen- 
tant d'illustres militaires, et le 
portrait, par Gros, d’une élé- 
_ gante du temps, la Comtesse Le- 
grand, qui séduira certainement 
_ les visiteuses d'aujourd'hui par 
le chic très 1958 de sa robe de 
velours à taille haute et de ses 
petites chaussures à bout carré. 
La plus grande toile, une esquisse 
à l'huile de Gros, évoque la dis- 


tribution des croix de la Légion 
d'Honneur par Napoléon au Sa- 
lon du Louvre, le 22 octobre 
1808. L'empereur décora ce jour- 
là plusieurs artistes. Au premier 
plan, on voit David recevant sa 
croix d’officier, l’air extrêmement 
satisfait, tandis que les autres 
récipiendaires, debout à gauche, 
tripotent leurs rubans avec un 
plaisir évident. Cette peinture 
avait été commandée par l’en- 
semble des artistes décorés ce 
jour-là, mais lorsque Gros eut 
commencé son travail, personne 
ne put se mettre d’accord sur la 
place que chacun devait occuper 
dans la composition. Craignant 
de se brouiller avec ses amis, 


Gros déclina le périlleux honneur 
qui lui avait été fait et le tableau 
resta inachevé. 

Toutes ces grandes peintures, 
dans l'esprit des réalisateurs des 
nouvelles salles, s’accommodent 
très bien de tentures aux motifs 
fortement marqués. Quant 1il fal- 
lut mettre en place une série de 
petites esquisses de Gérard, 
MM. Van der Kemp et Zieseniss 
décidèrent de les disposer isolé- 
ment ou par deux ou trois sur un 
velours de soie tantôt rouge, tan- 
tôt vert, encadré d’une baguette 
dorée. Les cadres ainsi réalisés 
sont accrochés dans de petites 
salles, tendues elles aussi de co- 
ton spécialement traité, mais 
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Le Premier Consul décernant un sabre d'honneur après Marengo, par Gros, va être présenté sur un fond jaune à motifs de 
couleurs. Ce tableau, dont le Musée de Malmaison a fait dépôt au Musée de Versailles, est nettoyé avant d’être encadré par 
M. Paulet, chef restaurateur des ateliers du château, assisté de son collaborateur M. Poinciet. 


plissé et de teinte unie, bleu gris. 
Les modèles de ces esquisses sont 
des personnalités du régime, 
membres de la famille impériale, 
comme Caroline, reine de Naples, 
des notables du temps ou des 
dignitaires étrangers. Le prestige 
de Gérard était si grand que 
seuls les princes français étaient 


Dutertre, peintre et graveur élève de Vien, 
accompagna Bonaparte en Egypte; il 
rapporta de cette expédition des centaines 
d’études d’après les généraux ayant par- 
ticipé à la campagne. Le Musée de Ver- 
sailles conserve trente portraits en pied, 
traités au fusain parfois rehaussé de pas- 
tel. La série en a été accrochée sur un 
tissu rouge unt et plissé. D’autres études, 
moins poussées — bustes et têtes — appar- 
tiennent à la Bibliothèque Nationale. Ici, 
à gauche, Kléber, plus loin Zaionczeck. 


| peints par lui chez eux. Tous les 
autres, y compris les souverains 
! étrangers, devaient se rendre 
« dans l’atelier de l’artiste. Deux 
“ salles de dessins par Dutertre, 
“ Isabey, Carle Vernet et autres, 
complètent un ensemble passion- 
nant pour qui s'intéresse à l’ico- 
nographie de l’époque. 


I a fallu quatre ans pour 
réaliser les onze nouvelles salles, 
dans lesquelles les œuvres sont 
disposées par ordre chronologi- 
que. On a d’abord procédé à un 
choix rigoureux. Seules les œu- 
vres plastiquement valables ou 
d'un intérêt documentaire évi- 
dent ont été retenues. « Les ta- 
bleaux peints sous l'Empire ont 
une unité de style avec laquelle 
les peintures rétrospectives fai- 
tes sous le règne de Louis-Phi- 
hippe contrastent fâcheusement », 
dit M. Zieseniss. Il fallut ensuite 
réparer les dommages causés par 
un long magasinage et restaurer 
des centaines de tableaux à l’hui- 
le; d’aquarelles, de dessins et de 
statues, puis refaire des cadres, 
les anciens étant hors d'usage 
pour la plupart. M. Granvoinet, 
un maître artisan qui travaille 
sans relâche pour Versailles, a 
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conçu les cadres ornés d’éléments 
décoratifs du style Empire: pal- 
mettes, olives, étoiles, etc. 
Tout a été mis en œuvre pour 
donner aux salles une unité de 


ton rigoureuse. On a même été 
jusqu’à employer pour les car- 
touches des tableaux les carac- 
tères «didot» à la mode sous 
l’Empire. 


Sous les combles du château, M. Van der‘Kemp, l'actuel conservateur de Versailles, a 
fait aménager un vaste atelier de restauration où l’on a procédé au nettoyage et à la 
remuise en état des tableaux et aquarelles choisis pour être exposés. Sur notre document, 
à gauche, M. Paulet, armé-d’une loupe, procède à la restauration d’une aquarelle repré- 
sentant la bataille d’Oporto. M. Poinciet, au fond, travaille devant le portrait de Jérôme, 
roi de Westphalie, par Kinson. On voit, au fond à gauche, le duc de Frioul, par Gros. 


Ci-dessous, Isabey : Le Premier Consul visitant la manufacture des frères Sévène 


à Rouen. Ce dessin, à la sépia, est d’une exactitude rigoureuse. L'artiste à même 


été jusqu’à faire le voyage de Rouen pour étudier sur place les visages des directeurs 
de la manufacture afin d'atteindre à une plus grande ressemblance. Certaines figures, 
dont il n'était pas satisfait, ont été retravaillées à part, puis collées sur le dessin. 


: 


On a choisi pour chaque pièce 
des rideaux drapés accordés aux 
tons des murs et tous différents. 
Quatre consoles de Jacob, en 


acajou et bronze doré, comman- 
dées pour les palais impériaux, 
complètent l’ensemble. 


En haut de l'escalier qui monte aux 
ze, réplique dé la statue exécutée par 
les visiteurs. La rampe de l'escalier et les 


Parmi les œuvres à caractère 
documentaire, figure un en- 
semble de gouaches topographi- 


ques, exactes et charmantes, 
dont la plupart ont été exécutées 
sur les lieux mêmes des campa- 
gnes par un capitaine du génie, 
Bagetti. Ce sont des œuvres de 
petit format qui ne pouvaient 
être accrochées près des peintu- 


nouvelles salles, un Napoléon de bron- 


Seure pour la colonne Vendôme, accueille 
murs sont en stuc peint imitant le marbre. 


res à l’huile de grande échelle. 
Il fallut donc innover. La solu- 
tion a été trouvée par l’archi- 


Ci-dessus, détail de la bordure d’un des. 
tissus de coton utilisé à Versailles et spé- 
cialement traité par le procédé Everglaze 
pour avoir l'aspect de la soie. Les motifs 
en sont inspirés des soieries commandées 
par Napoléon pour les palais impériaux. 


tecte et décorateur Emilio Terry 
qui a conçu des pupitres « fonc- 
tionnels » mais accordés au style. 
de l’époque: tables et montants” 
en acajou de Cuba, colonnes en 
poirier noircl imitant l’ébène, 
garnitures, chapiteaux, bases et. 
griffes en bronze doré. Chacun 
des pupitres présente, sous un” 
angle bien adapté à une vision 
facile, douze ou seize aquarelles” 
— six où huit sur chaque face. 
Ces pupitres sont une r'ÉpONse 
ingénieuse au problème de la 
présentation d'œuvres de petites. 
dimensions et, en même temps, 
garnissent heureusement le cen- 
tre des salles. 

Il va sans dire que les réalisa-w 
teurs de la présentation n’ont 
pas ignoré les préceptes de la 


4 


wÈ 
a 


D PTE TETE VITE TP pererr pers 


ARMES PEN ASS 2, 


poutres PRE ENNE 


| 5e Es. 4 / 
SL RER 
RER RE SE 


à 
+ 
È 
ë 
= 
$ 
à 
LA 
È 
ë 
< 
= 
£ 
S 
= 
È 
£ 
<. 
4 
<. 
= 
=} 


CRT 


m:=:""1 
RE, 


à | 


La salle des campagnes d'Allemagne et des événements du Consulat. Au fond, un épisode de la traversée des Alpes par l’armée 

de réserve avant Marengo, par T'hévenin. Sur le pupitre, des aquarelles de Bageiti : en bas, à gauche, la vue du camp de Boulogne, 

à droite, la mort de Desaix à Marengo ; en haut, à gauche, le monument élevé par l’armée du Rhin sur l'emplacement où 

Turenne fut tué et l'arbre au pied duquel il fut placé après sa mort, à droite, la plaine de Marengo. Dans le fond, la 
salle consacrée à l’avènement de l’Empire dans laquelle on aperçoit Napoléon proclamé roi d’Italie par Goubaud. 


“ Ci-contre, Gros: Napoléon I® visitant 
le Salon du Louvre remet à des artistes 
des croix de la Légion d'Honneur, 
Cette grande et très belle esquisse de Gros, 
commémorant la cérémonie du 22 octobre 
1808, occupe tout un mur de la salle 
réservée à l’avènement de l’Empire. Elle 
n'avait pas été exposée depuis vingt ans. 


2, 


Isolées ou groupées par deux ou trois, les petits esquisses de Gérard pour ses portraits en pied sont accrochées dans une des 
salles tendues de tissu uni et plissé. On aperçoit à gauche une des consoles de Jacob, en acajou orné de bronzes dorés, com- 
mandées par Napoléon pour les palais impériaux. 


Bagetti : L’armée passant sous le fort de 
Bard, le 1°T juin 1800. Les aquarelles 
topographiques exécutées par ce capitaine 
du génie sur. le lieu des campagnes peu 
de temps après qu’elles eurent été faites, 
sont à peu près inconnues du public. 
Déposées au Musée de Malmaison après 
la première guerre mondiale, elles n’a- 
vaient pu être exposées faute de place. 
Remarquablement présentées sur des pupi- 
tres conçus spécialement pour elles, ces œu- 
vres, dont le charme et l'intérêt sont cer- 
tains, vont pouvoir être appréciées. 
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nuséographie moderne: .excel- temps, les campagnes d’Auster- la captivité de Sainte-Hélène, la Ne 
| lent éclairage provenant de pan- litz, léna, Friedland, Wagram, mort de Napoléon. Quand ces 4 
“neaux de verre qui filtrent les l'Espagne, le mariage de Napo- salles seront-elles ouvertes? Tout "73 
ayons nocifs et donnent une léon, la naissance du roi de Rome, dépend de la durée des travaux à "A 
“lumière égale, sans ombre, instal- la vie civile, la fin de l'Empire, de remise en état. 
lation d'air pulsé permettant 

La aérer les salles sans ouvrir les x 
fenêtres, chauflage par bouches | T0 
Ddaération, traitement fongicide 
ï détruisant définitivement les 
n moisissures des dessins et des 
| aquarelles. 


we. Comment va réagir le public 
à cette présentation inattendue? 


“ Certains visiteurs seront réticents à 
\ peut-être, aucun ne restera indif- ° 
_ férent. Quoi qu ’1l en soit, les uns 5H 
et les autres s 'interrogeront sur + 

_ la remise en état des pièces où u 

- doivent être exposés Les tableaux 44 


À et documents relatifs aux années 
qui suivent 1805. Les toits per- 
cés laissent passer le vent et 
la pluie. Les architectes n’ont 
pu encore aménager Hoie, la moI- 
“té à peine de la place nécessaire | 
pour présenter la suite de l’expo- La Bataille de Lodi, 10 mai 1796, par le général Lejeune. Aide de camp de Berthier, 
D actuelle MM Van der qui était lui-même major-général et accompagnait Bonaparte partout, Lejeune a fait 
K J 7: æ ; - toutes les campagnes de Russie, d'Egypte, d'Espagne. Cet homme de guerre était aussi : 

D Cmp et e MD ont groupé et y» intellectuel ; on lui doit des mémoires qui sont parmi les plus intéressantes de l’épo- 
remis en état les peintures retra- que. Il a laissé des représentations fidèles et pittoresques des grandes batailles du temps. 
çant les événements qui suivirent Celle que nous reproduisons montre le fameux passage du pont de Lodi par l'infanterie 

ceux qui sont évoqués. actuelle- entraînée par Berthier. Au premier plan, Bonaparte, sur son cheval blanc, donnedes ordres. 


ment, et ayant trait à l'Empire 
proprement dit : les portraits Si vous voulez en savoir davantage : L’inauguration des nouvelles salles fl 
des principaux personnages du de Versailles aura lieu le 7 novembre. 


Livres sur l'art 


LA PEINTURE CHINOISE 
par Peter C. Swann 


Les Editions Pierre, Tisné nous offrent 
un bien précieux ouvrage consacré à la 
peinture chinoise. Grâce à leur initiative, un 
art encore mal connu du grand public est 
mis à la portée de tous. Facilement maniable, 
dépourvu d'un appareil scientifique trop 
lourd, ce livre se lit comme une passionnante 
histoire, celle d’une technique et d'un art 
qui, prenant naissance dès avant notre ère, 
se sont harmonieusement développés jusqu’à 
nos jours, constituant ainsi le plus long 
chapitre de l’art de peindre dans un seul et 
même pays. 

Le survol d’une si longue évolution exi- 
geait une synthèse dont seul était capable 
un spécialiste averti. Et c’est bien à un 
spécialiste que se sont adressées lès Editions 
Pierre Tisné en la personne de M. Peter 
Swann, conservateur du Museum of Eastern 
Art d'Oxford. Elève de William Cohn, 
disciple d'Osvald Sirén qui, tous deux, furent 
en Europe les pionniers de la connaissance 
de la peinture chinoise, l'auteur a pu, au 
cours de séjours aux Etats-Unis et au Japon, 
se familiariser avec les chefs-d'œuvre que 
conservent les collections de ces deux pays. 
Une telle préparation lui a permis de ne 
retenir que l'essentiel dans un livre dont il 
nous prévient lui-même qu’il est un ouvrage 
d'initiation, destiné à rassurer le public 
effrayé par la réputation bien établie Fe la 
peinture chinoise d’être d'un accès difficile. 

L'exposé de l’évolution stylistique et esthé- 
tique s'accompagne de données historiques, 
religieuses et littéraires, indispensables à 
la compréhension d'un tel art. De l’aveu 
même des artistes et des nombreux critiques 
qui, de fort bonne heure, composèrent des 
traités de peinture, cette dernière est indis- 
solublement liée à la poésie, constituant, 
comme elle, pour le lettré, un moyen d’ex- 
primer le plus intime de son être. En par- 
ticulier, le paysage est devenu, au cours des 
âges, un véritable langage pour ces «ama- 
teurs » qui, seuls, trouvent grâce aux yeux des 
critiques chinois. L'auteur explique fort bien 
le développement d’une telle tendance et les 
raisons du divorce entre les « professionnels » 
et les «lettrés» qui travaillaient pour leur 
propre satisfaction ou pour celle d'un petit 
cercle d’intimes sans se soucier le moins du 
monde d'une clientèle. De là, dans leurs 
œuvres destinées à des «initiés», un caractère 
tant soit peu ésotérique. Les précieux détails 
donnés par Peter Swann, au fil de la plume, 
(impératifs techniques, symbolique des su- 
Jets, fragments de poèmes, etc.) nous semblent 
suffisants pour aider ceux qui désirent pénétrer 
dans ce nouvel univers auquel les préoccu- 
pations esthétiques de nos contemporains les 
ont d'ailleurs préparés. Que l’auteur nous 
permette cependant une observation. Il. se 
pourrait que dans ce cas — comme dans 
bien d’autres — il ait été trahi par son tra- 
ducteur. Parlant de la primauté du paysage 
dans la peinture chinoise, de la variété de ses 
interprétations par l'artiste, il ajoute «rare- 
ment ce dernier aura-t-il l'audace, comme 
on le ferait en Occident, de le dominer». 
Certes, en matière de paysage, la préparation 
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d’un artiste chinois est analytique, il apprend 
les diverses façons de peindre telle ou telle 
essence d'arbre, telle ou telle forme de rocher, 
ou de montagne, les traits qu’il lui faut em- 
ployer pour rendre les tiges de bambou ou les 
fleurs de narcisse. Mais son apport per- 
sonnel est dans la synthèse et il suffit, nous 
semble-t-il, de contempler un grand paysage 
Song (LiPang du frontispice) ou Ming 
(Tong K’i-tchang) pour constater que ces 
compositions transcendées et élaborées au 
plus profond de l’âme nous montrent une 
nature complètement dominée. L'artiste nous 
fournit, en outre, un fil conducteur et son 
œuvre est traversée par un chemin que l’on 
peut suivre à travers collines et vallées et 
qui, côtoyant les ravins ou enjambant les 
rivières, nous guide vers le haut de la com- 
position, au sommet d’une montagne ou 
dans des brumes lointaines, témoignant 
ainsi d’une indéniable maîtrise dans l’ex- 
pression de sa volonté. 

Accompagnant ce texte alerte et plein de 
suc, l'illustration présente un intérêt excep- 
tionnel. Pour la première fois, quelques-uns 
des chefs-d'œuvre du Musée de Pékin (an- 
ciennes collections de la cour mandchoue) 
aujourd hui transférés à Formose, y sont 
reproduits en couleur. De grands classiques 
des collections Japonaises, américaines et 
européennes les complètent. Grâce à ces 
planches, le néophyte pourra accéder à la 
peinture chinoise par la porte impériale. 

Le familier du Musée Guimet signalera 
une erreur minime qui a dû se produire lors 
de la mise en page. Le Génie volant de Touen- 
houang dont on voit une reproduction à la 
page 37 n'est pas une simple figure décora- 
tive mais la représentation d’un thème clas- 
sique de l’iconographie bouddhique : le jâtaka 
du sacrifice à la tigresse dont on trouve l’un 
des prototypes sur l’une des faces latérales 
du célèbre reliquaire Tamamushi au Hôryüji 
de Nara. De ce fait, l’image du Bouddha 
compatissant aux souffrances des animaux 
affamés jusqu'à leur offrir son corps en 
pâture doit être disposée la tête en bas comme 
elle l’est dans la salle Pelliot et comme l’in- 
dique la position des pieds. Une rectifica- 
tion pourra être faite dans une édition ulté- 
rieure. Et celle-ci ne saurait tarder car ce 
livre, agréablement présenté sous une cou- 
verture bleu turquoise, orné en fins de cha- 


pires de dessins aux traits empruntés aux 


traités de peinture ou à des œuvres célèbres, 
fournissant, en outre, une bibliographie 
utile et la liste des grandes collections dans 
le monde, connaîtra certainement un vif 


succès. Madeleine Paul-David. 


Peter C. Swann: La Peinture Chinoise, 


59 planches en couleurs. Editions Pierre 
Tisné. 3750 francs. 


ICONES ANCIENNES DE RUSSIE 


L'UNESCO vient de faire paraître un 
nouvel album dans la série artistique pu- 
bliée par les soins de cet organisme: URSS, 
Icônes .anciennes de Russie. 

Publication officielle s’il en fut, à plu- 
sieurs titres, on le verra. Hâtons-nous d’a- 


jouter que l'ouvrage sera d’un grand profit 
et que si le public doit goûter sans doute 
pleinement la beauté des images colorées, 
les historiens de l’art ne dédaigneront pas 
de disposer de représentations en couleurs 
de belle qualité, d’une sélection au moins 
de ces icônes, dont on ne voit pas l’équiva- 
lent dans les pays occidentaux. Cela, d’ail- 
leurs, ne diminuera en rien leur désir de 
voir “publier non pas seulement, comme 
ici, quelques chefs-d’œuvre, mais des séries 
entières, révélant enfin les innombrables 
inédits des musées d'URSS. Quant à la 
qualité des couleurs, elle paraît excellente 
lorsqu'on feuillette l'ouvrage, elle satisfait 
l’œil: cela est déjà un beau résultat. Con- 
frontées de plus près avec d’anciennes 
publications, avec nos propres souvenirs, 
certaines planches paraissent un peu trop 
pâles et l’énsemble ne parvient pas à rendre 
compte de l’éclat, de l'intensité, de la vio- 
lence parfois, de ton, dans les originaux. 
Mais quel progrès sur le noir! et même sur 
les plus récents albums en couleur! 

On a fait appel à de très grands savants 
pour rédiger les textes. M. Ygor Grabar, 
l’auteur de la première et monumentale 
histoire de l’art russe parue au temps des 
Tsars, l’inlassable animateur des organismes 
soviétiques officiels (Ateliers centraux pour 
les Restaurations) chargés de protéger, de 
centraliser, d’étudier et de remettre en 
état les icônes, a écrit une courte introduc- 
tion. Par modestie, sans doute (puisqu'il 
en fut le principal ouvrier, tandis qu’en. 
exil Kondakov fondait la science de 
licône), Y. Grabar mentionne à peine l’im- 
mense, l’admirable travail matériel réalisé 
par la Russie soviétique pour protéger, 
parmi les icônes, ce qui n’avait pas encore 
été détruit par le temps ou par la Révolu- 
tion elle-même. Il demande, par contre, 
qu'on donne sa place, dans la hiérarchie 
mondiale des arts, à l’icône russe (et nous 
nous associons de tout cœur à ce vœu); 
un peu hypocritement, il ne fait aucune 
allusion à la dette byzantine, ni aux senti- 
ments de ferveur (nous n’osons dire reli- 
gieuse) qui inspirent la peinture d’icône. En 
regard de ces silences, certaines aflirma- 
tions paraissent d'autant plus graves: nous 
nous heurtons (une première fois, l’ouvrage 
nous en fournira une seconde occasion) au 
paganisme Jovial cité parmi les sources 
d'inspiration de cette forme de peinture. 
Nous butons aussi (comment le critique 
occidental pourrait-il se sentir le droit de 
ne pas signaler de tels signes dans un 
texte? si admiratif fût-il des réalisations 
de l'URSS?) contre des déclarations comme 
celle-ci: la peinture d’icône a été «libérée 
après la grande Révolution d'Octobre ‘de 
son utilisation exclusivement liturgique ». 
Mais alors comment se fait-il que le Musée 
Russe de Leningrad (anciennement Musée 
Alexandre III) consacre aux icônes les 
mêmes salles, exactement, que sous les 
Tsars? En revanche, les réserves du même 
Musée sont maintenant pleines de chefs- 
d'œuvre. Reconnaissons pourtant que si 
cette aflirmation pêche par son caractère 
catégorique, elle contient néanmoins une 
part de vérité. Texte officiel, nous l’avons 
dit, auquel succède une sensible esquisse 
du domaine de l'icône par un savant au- 
trichien, M. Otto Demus, auteur de nom- 
breux et excellents travaux sur les mo- 
saïques. Jugements nuancés, justes, déli- 
cats dans la mesure où ils concernent 
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24 
l'icône en tant que phénomène appartenant 

à l’évolution générale de l’art byzantin; 
‘erronés, 
de plus près l’iconographie innombrable, 
mal connue enccre de ces peintures (des 
Saints et aucun diable? et le foisonnement 
des Lucifer, diables, diablotins et damnés 
des Jugements Derniers, pl. IX par exem- 
ple! Des ascètes et pas de martyrs? et la 
Éécollätion de saint Jean-Baptiste repro- 
duite pl. XIII!) On retiendra la finesse 
avec laquelle il s’efforce de distinguer, par 
le style, icônes byzantines en Russie et 
icônes russes. 

C’est le texte de M. Victor Lasareff, pro- 
fesseur d'histoire de l’art et membre de 
l'Académie des Sciences de Moscou, qui 
apporte la contribution la plus substan- 
tielle au volume; il s'efforce en quelques 
pages, de retracer l’évolution de l’art de 
l'icône et même de ia situer par rapport à 
Byzance, d’une part, à la Renaissance, 
de l’autre. M. Lasareff est un des meilleurs 
connaisseurs de l'icône russe. Son érudi- 
tion s’étend (outre le domaine byzantin.et 
russe) à la Renaissance italienne. Cela lui 
donne du recul pour juger le phénomène si 
déconcertant dans ses contradictions in- 
ternes, de l’icône. Son autorité s’en trouve 
accrue pour rendre hommage au travail 
accompli par M. Y. Grabar et par les fonc- 
tionnaires soviétiques, dans la mise en 
œuvre muséographique de l’icône. Il s’agit, 
en effet, grâce à ce travail, d’une véritable 
révélation d’un secteur éminent et mé- 
connu de la peinture médiévale (au demeu- 
rant prolongée jusqu'au XVIIIe siècle, 
comme le notent concurremment Grabar 
et Demus). « Son éclat et une certaine clarté 
des structures l’apparente à la peinture de 
l’antiquité classique ». « L’icône n’est pas 
une fenêtre ouverte sur la nature». La 
justesse des expressions de V. N. Lasareff 
frappe le lecteur, impose l’adhésion, sans 
forcer la vérité. Il nous met au courant 
(ce qui est nouveau pour ceux qui ne suivent 
pas de près le travail soviétique) de la 
restitution scientifique des écoles provin- 
ciales, celles de Pskov, de Tver, de Jaros- 
lavl. Il retrace la distinction progressive, 
presque claire aujourd’hui, qu'il a fallu 
établir entre les styles de Novgorod et de 
Moscou. Il signale le dualisme très subtil 
qui associe le jaillissement de l'artiste et la 
sclérose du type qui tend à se fixer sous 
une forme immuable. L’auteur cerne enfin, 
à grands traits, après la sombre période 
Tartare, pendant laquelle brille seule la 
civilisation novgorodienne, l’épanouisse- 
ment moscovite, ce quatrocento oriental 
(de 1380 environ à la fin du XVE siècle), 
au palmarès duquel figurent maintenant 
les noms retrouvés de Théophane le grec, 
de Roublev, de Dionysui. La renaissance 
des Paléologues qui s’irradie dans cette 
branche éminente de l’art byzantin est, au 
passage, mentionnée et sa part faite à 
l'essentiel apport slave, si difiicile d’ail- 
leurs à délimiter. (Pourquoi faut-il aussi par- 
fois que l’auteur pêche par omission: en 
décrivant la Vierge en prière — nous dirions 
Orante de la pl. III, qu'il omette de 


Mou Ki: Les Six Kakis. Encre sur 
papier. 35X29 cm. Collection Daitokuji, 
Kyoto. Ce dessin, dû à un prétre-peintre de 
la première moitié du XIIIe siècle, illustre 
l’ouvrage de Peter C. Swann sur La Pein- 
ture chinoise, édité par Pierre Tisné. 


hélas! quand ils veulent serrer: 


signaler que c’est la reprise exacte du type 
de la Vierge des Blachernes à Byzance?). 

Le phénomène esthétique et historique 
que constitue la peinture d’icône dans son 
ensemble est soumis à une savante — en- 
core que nécessairement sommaire — et 
objective tentative de mise au point. Son 
contenu spirituel est négligé. Ici encore 
nous butons contre les clichés: « La joyeuse 
attitude des païens devant la vie» (p. 18) 
(ô mânes d’'Erwin Rhode, tout l'effort des 
historiens, des ethnologues allemands, a 
done été vain? Le paganisme est à nou- 
veau « jovial »?). Nous refermons le livre, sa 
lecture achevée, avec une gêne presque 
métaphysique. Si, comme le dit l’auteur, 
les icônes montrant les épisodes de l'his- 
toire du Christ ne sont plus au XXE siècle 
que des «images traitant des faits légen- 
daires» (p. 21), quel terme trouverons- 
nous pour situer avec exactitude l’élabo- 
ration de la légende contemporaine qui 
fait naître sous nos yeux, dans l’histoire 
de l’art, les mythes officiels? Nos descen- 
dants croiront-ils que le « paganisme jovial » 
a, même en partie, suscité ces figures 
d’ascètes, ces chœurs d’anges? 

Mais un examen critique ne doit pas 
voiler l'essentiel qui est ceci: l'icône russe, 


gérée avec efficacité et sollicitude par la 
science et la technique soviétiques, est 
en quelque sorte, par ce livre, officiellement 
intronisée dans le monde occidental. 


E. Coche de la Ferté. 


U.R.S.S. Icônes anciennes de Russie. In- 
folio, 30 p., 82 pl. couleurs, New York 
Graphic Society-Unesco. 8100 francs. 


HENDRICK TERBRUGGEN 
par Benedict Nicolson 


Fruit de longues années d'effort, témoin 
de la brillante école d'Histoire de l'Art 
rassemblée autour du Burlington Magazine, 
ce livre admirable impose Terbruggen. Sa 
présentation est belle: une seule planche en 
couleurs, mais beaucoup de détails, toutes 
les œuvres connues et les copies de celles qui 
ont disparu, de nombreux documents. Mais 
ce corpus ne devient intelligible que par les 
index, répertoires et bibliographie et surtout 
par un long catalogue raisonné qui est le 
modèle du genre. Pour chaque œuvre et 


même pour celles qui ont disparu, pour celles 
qui sont faussement attribuées, des notices 
denses, claires et passionnantes. C’est après 


les avoir consultées, après avoir compris les 


pièges des recherches et les finesses de la 
critique de style que le lecteur abordera avec 
profit les chapitres placés au début du livre 
sur l’art, la vie et l’histoire de la critique de 
Terbruggen — il eût été plus logique de 
renverser l'ordre de la présentation. 
Marquer les étapes de la «résurrection » 
de l'artiste et en même temps donner les 
textes, certains inédits, qui le concernent et 
les discuter était une gageure qui a été 
réussie à force de subtilité. Les problèmes se 
pressent. Pourquoi Terbruggen a-t-il été si 
longtemps méconnu ? Sa famille, originaire 
de Deventer, s’installe à Utrecht pour rester 
catholique, mais ses enfants sont protestants 
et c’est tout le problème des relations, art 
et religion, nord et sud, qui se pose une jois 
de plus. En disant de l'artiste qu’il est plus 
proche d’Erasme que de Luther — mieux eût 
valu trouver des références pour le XVIIe siè- 
cle — M. Nicolson a tenté d'expliquer le 
fond de son comportement et il est vrai que 
son art plus libre ou plus religieux l’oppose 
aux puritains du nord. Utrecht, d’ailleurs, 
a toujours favorisé la « médiation italienne » 


(J. Leymarie). Mais plus encore, a compté 


le séjour en Italie (1604-1614) près des 
artistes de la première volée caravagesque. 

Revenu, c'est de 1620 à 1629 une trajec- 
toire rapide. D’abord des compositions peu- 
plées, touffues, grinçantes où les réalismes 
caravagesque et nordique s'associent, avec 
des souvenirs de Dürer et de Lucas de Leyde. 
Mais déjà la Vocation de saint Mathieu 
de 1621 est plus aérée que celle de 1620 
— Terbruggen se répète volontiers, mais 
toujours pour progresser — et les Evangélis- 
tes de 1621 ont plus de calme grave, tandis 
que les Flûtistes de la même année, fringants 
et bigarrés, mènent à une série de musiciens, 
de buveurs, de joueurs, avec des tonalités 
de plus en plus vives, et aussi une sorte 
d’emphase, des rires, de l’ivresse. Ces mata- 
mores et ces courtisanes sont du Honthorst 
avec plus de distinction et du Hals avec plus 
de liberté. A la façon de Honthorst également, 
des «nuits», bien mal connues avant le 
présent livre, mais avec beaucoup plus de 
douceur, par exemple le vieillard frileux qui 
écrit, ou la Madeleine réveuse et alanguie. 
Plus que les scènes de genre, les œuvres 
religieuses révèlent l’âme de l'artiste et sur- 
tout le Saint Sébastien de 1625 qui est passé 
mystérieusement d'un château du Périgord 
au musée Oberlin aux Etats-Unis. À la fin 
elles s’enrichissent des expériences des scènes 
de genre, elles connaissent enfin la sérénité, 
comme l’Annonciation de 1629. 

Si Terbruggen reste différent de . Rem- 
brandt, et c’est marquer qu’il est un peu en 
marge, il offre des relations certaines avec 
La Tour par la réserve, la douceur, l’huma- 
nité de plusieurs de ses créations comme 
par le style et M. Nicolson, comme nous 
autrefois, pense que le Lorrain à dû connaître 
ses peintures de la dernière période. Mais 
un voyage de La Tour à Utrecht est-il indis- 
pensable ? Callot. qui a été en Flandre 
n'est-il pas le trait d'union suffisant ? Nous 
sommes frappés par les analogies des nuits 
du peintre néerlandais et de Callot. Et pour- 
quoi, après tout, Terbruggen n’aurait-1l pas 
été à Nancy, centre artistique où il aurait 
retrouvé des amis et des souvenirs d’ Jtalie, 
les tendances mêmes auxquelles il aspirait ? 
Pour expliquer son Annonciation, ne faut- -1l 
pas faire intervenir celle du Caravage à la 
Primatiale de Nancy ? Au bout du compte 
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nos Lorrains ont plus de santé et d'humanité 
que Terbruggen. Chez lui, la compassion ou 
la bonne humeur se chargent d'inquiétude, 
ses personnages sont souvent tourmentés, 
et trop de visages sont souffreteux, exténués, 
butés. Mais quand il atteint le calme avec 
une sorte d’indifférence, quand il fait triom- 
pher ses harmonies raflinées dans une 
atmosphère laitéuse, 1l évoque Vermeer. 


François-Georges Pariset. 


Benedict Nicolson, Hendrick Terbruggen, 
in40, 138 p., 1 pl. en couleurs, 112 pl. 
Londres, Lund Humphries. 8700 francs. 


LES TRÉSORS 
DE LA BIBLIOTHÈQUE NATIONALE 


Le succès remporté par les remarquables 
expositions de manuscrits enluminés, orga- 
nisées à la Bibliothèque Nationale en 
1954 et 1955 et, l’été dernier, la présenta- 
tion des chefs-d’œuvre byzantins, ont 
montré l'intérêt très vif du public pour les 
«trésors » jalousement conservés dans les 
réserves de la rue de Richelieu. Les livres 
à peintures, infiniment précieux, infi- 
niment fragiles, ne peuvent être exposés 
au moindre risque, ni communiqués sans 
raison exceptionnelle. Pour ouvrir au grand 
publie ce domaine jusqu'ici interdit, les 
Editions Filmées d'Histoire et d’Art ont 
entrepris la publication des Trésors de 
la Bibliothèque Nationale sous forme de 
vues à projection. Celles-ci sont présentées 
dans des emboîtages soignés, offrant l’appa- 
rence de petits volumes, par séries de vingt 
diapositives 5 X 5, accompagnées d’un 
livret de commentaires. La formule, outre 
les possibilités qu’elle offre au point de vue 
éducatif, permet d’obtenir une qualité de 
couleurs difficilement accessible avec les 
reproductions sur papier, d’ailleurs beau- 
coup plus onéreuses. Le procédé choisi 
(Eastman), avec lequel on opère à partir 
d’un négatif, présente d’autre part l’avan- 
tage de donner un très grand nombre de 
vues d’après un même film (500 exemplai- 
res dans le cas présent), sans la moindre 
différence d'intensité ou de fidélité. 

Les plus remarquables pièces des diffé- 
rents départements de la Bibliothèque 
Nationale doivent trouver leur place dans 
cette collection. Mais c’est avec les manus- 
crits qu’elle a été inaugurée. 

Etablis par le personnel scientifique de 
la Bibliothèque, le choix des documents et 
les textes qui les commentent, constituent 
une merveilleuse histoire de l’enluminure. 
Sous la direction de Mlle Chabrier, conser- 
vateur, chef du service photographique de 
la Bibliothèque Nationale, neuf volumes 
ont été consacrés aux manuscrits français, 
un autre aux manuscrits grecs. 

Celui-ci, par la vigueur et l’intensité spi- 
rituelle des œuvres reproduites est, sans 
doute l’un des plus riches et des plus fasci- 
nants de la-collection. Le volume réservé 
à l’époque précarolingienne montre l’évo- 
lution de la miniature occidentale à ses dé- 
buts. Les manuscrits carolingiens, contenus 
dans le deuxième volume, reflètent le bril- 
lant développement que suscita dans les 
arts l’action personnelle de Charlemagne. 

Les manuscrits romans sont présentés en 
deux emboîtages, l’un consacré aux écoles 
de la France méridionale, l’autre à celles du 
nord. La rupture provoquée à la fin du 
X® siècle par l'effondrement de la puissance 


carolingienne entraîna un morcellement qua , 
justifie cette division. 

Deux faits principaux ont marqué l'his- 
toire de la miniature au XIII siècle: l’im- 
portance prise, grâce à l’Université, par les 
ateliers parisiens, et le rôle que joua la 
famille royale, par ses commandes somp- 
tueuses, dans le développement du nouveau 
style. Le Psautier de Saint Louis, exécuté 
entre 1253 et 1270, est avec le Bréviaire 
dit de Philippe le Bel, l’un des chefs-d’œu- 
vre de l’enluminure gothique. 

La prééminence des ateliers parisiens 
s'affirme au XIVE siècle. Ils élaborent un 
style élégant et rafliné qui déroule les rin- 
ceaux de feuillage en bordures légères et 
détache, sur des fonds de couleur travail- 
lés comme des tissus précieux, des sil- 
houettes gracieuses et souples, parfois fine- 
ment modelées en grisailles. Dans le Bré- 
viaire de Belleville qu’a signé Jean Pucelle, 
une invention pleine de poésie anime les 
petites compositions aux couleurs harmo- 
nieuses insérées dans le texte ou au bas des 
pages, les initiales délicates, et les bordures 
dans lesquelles apparaissent à la manière 
anglaise des animaux, des grotesques, des 
chimères, parmi les branches de lierre, et les 
fleurs. Une attention nouvelle à la lumière, 
au paysage, à la matière des choses se fait 
sentir dans la Bible de Jean le Bon (avant 
1336) et se généralise au milieu du siècle. 
Les ouvrages enluminés pour Charles V 
restent pourtant traditionnels. Mais à la 
fin du siècle, grâce aux frères du roi et 
surtout à Jean de Berry, qui attire à sa 
cour les plus fameux miniaturistes du 
temps, l’enluminure connaîtra un épanouis- 
sement exceptionnel. Le volume consacré 
au « Règne de Charles VI » (1380-1422) re- 
flète l’éclat de cette période. 

On arrive ainsi à l’époque de Jean Fou- 
quet. C’est aux bords de la Loire que nais- 
sent désormais les chefs-d’œuvre de l’en- 
luminure. Les scènes des Grandes Chroni- 
ques de France, des Heures d’Etienne Cheva- 
lier, ou des Antiquités Judaïques qu’il com- 
plète, ont pour cadre le Val de Loire, avec 
ses villages aux toits d’ardoise, ses rivières 
paisibles, ses horizons légers, dont les pro- 
jections rendent heureusement la douceur 
et la luminosité subtile. 

La miniature connaît encore un grand 
éclat au XVI® siècle avec Jean Colombe 
et Jean Bourdichon. L’un et l’autre savent 
s'inspirer de l'Italie et d’une connaissance 
plus éclairée de l'Antiquité, mais restent 
fidèles continuateurs de l’école de la Loire. 
Au milieu du XVI® siècle, un maître incon- 
nu réalise pour Henri II un somptueux livre 
d'heures, où triomphe le goût de la Re- 
naissance. Mais son œuvre annonce pour- 
tant le déclin de l’enluminure. Avec les 
progrès de l'imprimerie, l’histoire du livre 
s'engage dans une autre voie. 

La présentation soignée dont bénéficie 
cette collection, la clarté et l'intérêt des 
textes explicatifs, complètent la réussite 
que constitue cette édition. 


M. G. de La Coste-Messelière. 


Les Trésors de la Bibliothèque Nationale. 
Département des Manuscrits. Dix volumes. 
Vingt diapositives et un livret de commen- 
taires sous emboîtage cartonné. 3.250 frs la 
boîte pour une commande de 10 séries. 3.500 
francs pour une commande fractionnée. 
Société des Editions Filmées d’Art et d'His- 
toire, 11, rue Carvès, Montrouge, Seine. 


| CATALOQUE 
DES DESSINS DE WATTEAU 


Tome Il 


Quelques mois après la publication du pre- 
mier volume, paraît le deuxième et dernier 


volume du Catalogue complet de l Œuvre: 
dessiné d'Antoine Watteau par MM. KT. ” 


Parker et Jacques Mathey. 

S’il'a été publié sur Watteau une multitude 
d'ouvrages, peu s'étaient attachés à l’œuvre 
dessiné et ces ouvrages ressortaient plus 
souvent de la littérature que de l’histoire de 
l’art. On connaît si peu de choses, en effet, 
sur Watteau que le roman et la légende s’en 
sont emparés. Les auteurs du savant Corpus 
des dessins qui vient de voir le jour ont 
pensé, avec Juste raison, que la publication 
scientifique et critique des dessins connus 
à ce jour, les reproduisant dans leur presque 
totalité, nous apprendrait plus sur le (cœur 
de Watteau» que tout ce qui avait pu être 
écrit jusqu à présent. Il leur a fallu autant 
de modestie que de science pour aboutir 
au résultat qu’ils souhaitaient. On peut affir- 
mer qu'ils ont pleinement réussi, aidés par 
la Société de reproductions de dessins anciens 
et modernes qui a eu l'excellente idée de 
patronner et publier leur ouvrage. 

Jamais rien de plus émouvant n’a peut- 
être paru sur Watteau. À feuilleter ces deux 
volumes on entre pour la première fois dans 
l'intimité réelle de l'artiste presque aussi bien 
que les Crozat, Julienne et Caylus qui l'ont 
connu et aimé. 

Dans ce deuxième volume (nous avons, 
dans notre numéro 31-32, rendu compte du 
premier) les auteurs étudient tout d’abord les 
femmes et les hommes représentés par Wat- 
teau. Les essais d'identification de quelques- 
uns des modèles sont à peu près impossibles 
et on en est réduit à des hypothèses. 

Ensuite, ce sont les enfants, puis les têtes 
parmi lesquelles sont quelques-unes des plus 
frémissantes pages de Watteau. Suit une 
série d’études d’après les Persans venus 
à Paris en 1715 avec leur ambassade. Les 
études de mains et les musiciens possèdent 
cette acuité et cette grâce ailée qui ne peuvent 
s’imiter. Les compositions de maturité don- 
nent lieu à un essai d’en éclaircir les métho- 
des, mais là aussi nous sommes réduits à des 
hypothèses. 

Les auteurs terminent leur catalogue avec 
les animaux divers, les chiens, de surprenants 
coquillages et par les portraits des amis de 
Watteau dont l'identification est souvent 
malaisée sinon déroutante par ses difficultés. 
L'ouvrage est suivi d’une bibliographie, d’un 
index des noms cités et d’un index géogra- 
phique des lieux où sont conservés les dessins 
de Watteau. 

Cette somme de travail constitue sans doute 
le plus bel hommage jamais rendu à l’un 
des plus purs et des plus exquis artistes que 
notre sol ait produits. 

Il nous reste à souhaiter que d’autres 
savants aient la patience de rédiger les cata- 
logues des dessins de Claude Gellée, de Pous- 
sin, de Fragonard, que l’histoire de l’art 
français est en droit d'attendre. 


Georges de Lastic Saint-Jal. 


Parker et Mathey: Catalogue raisonné des 
dessins de Waiteau. 2 tomes. 651 pages, près 
de 900 reproductions. 24X 31 cm. Editions 
de Nobele. Paris. 35 000 francs les deux 


volumes. 


LES CAHIERS INÉDITS DE DELAUNAY 


L’art abstrait, au sens contemporain, 
a désormais un demi-siècle d’existence, et 
il devient passionnant d’en retracer la 
genèse et d'en suivre le développement. 
L'accent s’est d’abord porté sur les deux 
fondateurs nettement caractérisés, Mon- 
drian, dérivé du cubisme, et Kandinsky, 
issu du fauvisme- -expressionnisme, qui per- 
pétuent avec une sorte de tension mystique 
l’antinomie traditionnelle et féconde de 
la ligne et de la couleur, de la raison et 
de l'instinct, du classicisme et du roman- 
tisme, Or, voici qu'après une période 
d’oubli, l’attention tout à coup se ramène 
vers un troisième pionnier de non moindre 
importance, lié davantage à l’impression- 
nisme ou plutôt au néo- impressionnisme, 
R. Delaunay qui, dans la complexité d’un 
mouvement international vers lequel ont 
conflué toutes les sources vives de l’art 
moderne, représente l'apport éminemment 
français d’audace rayonnante et maîtrisée. 
Les rétrospectives de son œuvre tout 
récemment présentées à Berne en 1951, 
à Chicago en 1952, à Liège et à New York 
en 1955, à Bâle et à Leverkusen en 1956 
et, l’an dernier au Musée d’Art Moderne 
de Paris, ont eu un profond retentissement. 
La publication de ses Cahiers Inédits, bril- 
lamment commentés par P. Francastel, 
vient donc au moment opportun éclairer 
d’un jour direct le rôle et la pensée d’un 
des artistes majeurs de notre temps. 

Ces textes n'offrent point la structure 
organisée. des écrits de Klee ou de Kan- 
dinsky. Tempérament verbal plus que 
littéraire, Delaunay n'avait ni le goût ni 
la formation. d’un théoricien. Mais comme 
beaucoup de créateurs, il n’a cessé de réflé- 
chir sur les problèmes de son métier, et, 
dans son exubérante ferveur, de tenter de 
justifier à soi-même et aux autres la néces- 
sité de sa démarche et le processus de son 
évolution. Ses notes, Jetées sur le papier 
sous la pression du moment, gardent la 
saveur vivante et la justesse imagée de 
l'improvisation, atteignent parfois une 
haute qualité lyrique. Fidèlement ordonnées 
autour de quelques thèmes essentiels, 
Francastel en restitue l’unité latente et 
en dégage chaque fois, dans son contexte 
historique, la signification 

La première partie, Robert Delaunay vu 
par Robert Delaunay, concerne le projet, 
esquissé vers 1924, repris en 1939, inachevé, 
d’une étude de l’artiste sur lui-même et le 
développement de son œuvre. Il s’agit de 
cahiers dans lesquels sont disposées chrono- 
logiquement des photographies de ses toi- 
les les plus représentatives, accompagnées 
en regard d’un commentaire historique et 
critique, états successifs et maquettes d’un 
ouvrage qui ne sera Jamais publié, non 
plus que le livre sur Delaunay, de son ami 
Gleizes. Delaunay dénonce la réaction 
néô-classique consécutive à la guerre et 
précise la nouveauté radicale et le sens 
de son entreprise. 

Une deuxième partie groupe en plusieurs 
rubriques des Notes Historiques sur la 
Peinture, de provenance diverse, dont les 
plus importantes datent de 1912- 1943, 
années véritablement climatériques pour 
Delaunay comme pour le destin de l’art 
contemporain tout entier. C’est la période 
éblouissante des Fenêtres et des Disques 
simultanés. Delaunay, dont le prestige 
international est alors immense, est en 


rapport avec Kandinsky, qui lui envoie 
son fameux ouvrage Du Spirituel dans 
l’Art, en polémique avec Boccioni, corres- 
pond avec Marc et Macke, rencontrés 
à Berlin, où il est chaleureusement reçu. 
Klee subit la fascination de sa peinture et 
traduit pour la revue allémande Der Sturm 
son texte admirable sur la lumière. Apolli- 
naire et Cendrars, qui sont ses amis, créent 
à son exemple “des poèmes simultanés. 
Apollinaire, qui loge durant deux mois 
chez lui, invente pour son œuvre le terme 
d’Orphisme, mais la rattache encore au 
cubisme dont il est l’'hérésiarque. Delaunay 
réagit contre cette assimilation abusive 
et portera sur les cubistes le même juge- 
ment que Gauguin sur les i impressionnistes : 
«ils sont restés dans le spectacle extérieur, 
leur œil a tourné autour des choses, ils 
furent de grands touristes de la peinture ». 


Il se distingue non moins vigoureusement | 


du futurisme italien et des autres courants 
naissants de l’art abstrait, expressionnistes 
ou géométriques. Ce qu’il revendique, 
c’est la peinture pure, délivrée de l’objet, 
opératoire et non descriptive, fondée sur la 
réalité optique de la lumière et accordée 
au rythme contemporain. Il y a là en pleine 
genèse, et malgré parfois d’inévitables 
injustices, une prise de conscience saisis- 
sante de sa propre originalité. 

La troisième section est constituée par 
la sténographie partielle des entretiens 
qui eurent lieu au cours de l’hiver 1938-1939 
dans l’atelier de Delaunay. Leur intérêt est 
de situer désormais avec, le recul suffisant 
la période héroïque antérieure à 1914, 
d’éclairer le sens et la portée de la seconde 
grande période créatrice de l'artiste, qui va 
des Rythmes sans fin de 1934 aux composi- 
tions monumentales conçues pour l'Expo- 
sition de 1937. Delaunay, chantre inspiré de 
la cité moderne, propose aux architectes 
et aux décorateurs des exemples dont on 
n’a pas encore mesuré toute la fécondité. 

Son dernier vœu, l’année même de sa 


mort, en 1941, était de voir se constituer : 


en France un Musée de l'Art «inobjectif ». 
Judicieusement illustré, l’ouvrage offre, en 
outre, un répertoire bibliographique et un 
catalogue méthodique de l’œuvre établis 
par G. Habasque. Témoignage infiniment 
précieux d’un créateur encore méconnu, 
c’est aussi un document capital pour l’intel- 
ligence de l'art contemporain dont il 
importe de constituer ainsi systématique- 
ment les archives. Jean Leymarie. 


Pierre Francastel: Du cubisme à l’art 
abstrait. Les cahiers de Robert Delaunay 
415 pages. S.E.V.P.E.N. 2000 francs. 


CATALOGUE DE L'ŒUVRE DE PICASSO 
Volume IX 


Sous les auspices des «Cahiers d'Art», 
Christian Zervos poursuit la publication de 
son monumental ouvrage consacré à l’œuvre 
de Picasso. En voici le neuvième tome qui 
couvre la période s'étendant du 1er mai 1937 
au 31 décembre 1939. 

C’est donc par Guernica et sa fiévreuse 
élaboration que commence ce volume. On se 
souvient que la République espagnole lui 
ayant commandé un grand panneau pour le 
pavillon de l'Espagne à l'Exposition inter- 
nationale de 1937, l'artiste, frappé par le 
bombardement de la petite ville basque de 
Guernica, avait puisé son sujet dans l'émotion 
et la colère que provoquèrent en lui cet événe- 
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ment. Tous les admirateurs de Picasso ont 
voulu voir ou revoir cette toile fameuse lors 
de la grande exposition rétrospective organisée 
il y a trois ans au Pavillon de Marsan. Mais 
_ l'intérêt particulier de ce livre est de nous 
faire assister à la genèse complète de l’œuvre. 

Cinquante- sept études — au crayon, à l'encre 
ou à l'huile — et les photographies de sept 
états successifs permettent de suivre presque 
jour par jour l'élaboration de cette immense 
composition. Le bombardement eut lieu le 
28 avril. Dès le 1eT mai Picasso exécute 
quelques ébauches hâtives et lé lendemain 
apparaissent déjà la plupart des principaux 
thèmes que l’on retrouvera dans l’état définitif : 

le cheval qui s'écroule sur le guerrier mort 
tenant encore son épée brisée, la femme horri- 
fiée qui se précipite, une lampe à la main, 
à la fenêtre de sa maison et, à l'arrière-plan, 
le taureau qui semblait alors dominer le car- 
nage. Mais par la suite chacun de ces thèmes 
est repris, modifié, transformé, avec des 
retours et des oppositions, tant en ce qui 
concerne l'expression que la forme. C’est avec 
justesse que M. Zervos fait remarquer dans 
sa préface l'importance du dépouillement 
plastique progressif qui enlève à l’état définitif 
toute trace de sentimentalité sans rien perdre 
de l'émotion première. 

Après ce profond bouleversement moral, 
on est presque étonné de voir Picasso revenir 
sans transition à des sujets étrangers à toute 
actualité. C’est le début des innombrables 
figures vues à la fois de face et de profil, puis 
des femmes assises dans un fauteuil. - De 
l’admirable Femme en pleurs de la collection 
Penrose, encore tout imprégnée de l'esprit 
tragique de Guernica, au Portrait de Jaime 
Sabartes en Grand d'Espagne en passant 
par l'Homme à la sucette, les élégants 
portraits de Dora Maar et ceux, à la fois plus 
fouillés et plus émus, de sa jeune fille Maïa, 
nous assistons à la recherche tenace d’un 
signe plastique complet capable d'exprimer 
en une image unique plusieurs aspects d’un 
même visage. Retour aux expériences cubistes 
de 1913-1914, mais avec cette fois une pré- 
dominance de la figure humaine — encore 
que plusieurs natures mortes, spécialement 
celles à têtes de taureau, viennent rompre de-ci 
de-là cetté uniformité — et surtout avec une 
liberté d'expression beaucoup plus grande et 
délibérée, une imagination si vive qu’elle 
déborde parfois les limites du réel. 

La qualité des reproductions qui illustrent 
cet ouvrage est bien entendu excellente. On 
souhaiterait cependant que quelques planches 
en couleurs soient là pour rappeler que 
Picasso n’est pas seulement un grand dessi- 
nateur, mais aussi un grand coloriste. Tel 
quel, ce livre constitue néanmoins un admi- 
rable document et un instrument de travail 
indispensable pour les spécialistes. 

Guy Habasque. 


Christian Zervos: Catalogue de l’œuvre 
de Picasso, volume IX. 190 pages. 405 plan- 
ches. Cahiers d'Art. 16.000 francs. 


GAUGUIN 


Depuis les rétrospectives du centenaire 
en 1948-1949, l'intérêt n’a cessé de croître 
pour l’œuvre et la personnalité de Gauguin, 
dont on mesure mieux l’immense influence, 
à la fois théorique et pratique, sur l’art 
contemporain. Plusieurs documents essen- 
tiels ont été récemment publiés et systéma- 
tiquement commentés, notamment deux 
Carnets de dessins et le manuscrit du 
Louvre intitulé l’Ancien Culte Mahorte, 
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version première et «clef de Noa-Noa». 

La Gazette des Beaux-Arts consacre à 
Gauguin son dernier numéro spécial, dont 
l'importance justifie son édition en volume 
de librairie. C’est un gros recueil collectif 
de textes, d’études et de documents, qui 
s’ouvre avec les chapitres préliminaires 
d’une thèse sur l’évolution de Gauguin 
soutenue en Sorbonne par Mme F. Marks- 
Vandenbroucke, dont on ne pourra vrai- 
ment juger la valeur qu'après sa publication 
intégrale. Elle retrace les origines et la for- 
mation de l'artiste, avec des détails nou- 
veaux sur les aïeux maternels, non seule- 
ment la fameuse Flora Tristan, mais aussi 
le mari plus obscur, victime du destin, 
André-François Chazal, peintre et dessina- 
teur de talent, évoque l’enfance contrastée 
au Pérou puis à Orléans, précise l’activité 
de la mère, Aline Chazal, dont elle donne 
la date exacte de mort (7 juillet 1867 et 
non en 1871 comme il était généralement 
admis), souligne enfin justement l’impor- 
tance du tuteur Gustave Arosa, un des 
meilleurs amateurs de son temps. H. Ros- 
trup, Conservateur de la Ny Carlsberg 
Glyptotek à Copenhague, riche d’un én- 
semble nombreux de Gauguin, établit, 
après une enquête minutieuse, le bilan des 
relations de l'artiste avec le Danemark. 
Il reconstitue patiemment le séjour malen- 
contreux de décembre (et non août) 1884 
à juin (ou juillet) 1885, qui aboutit à la 
séparation douloureuse mais nécessaire 
avec sa femme et ses enfants, retrouve la 
trace d’une seconde et brève visite en 
mars 1891, dont on n’était pas sûr jusqu'ici, 
étudie en détail les expositions à Copen- 
hague en 1885, 1889 et 1893, avec leurs 
réactions locales. Article de base, illustré 
de nombreux documents inédits, qui servira 
désormais de référence. Mme Y. Thirion, 
auteur d'une thèse remarquée à l'Ecole 
du Louvre sur l’estampe japonaise et la 
peinture française de la seconde moitié du 
XIXE siècle, reprend la question sur le cas 
particulier de Gauguin, avec plusieurs rap- 
prochements convaincants, sans en épuiser 
néanmoins l'intérêt. 

Le lieutenant d'infanterie de marine 
Jenot, qui assista à l’arrivée de Gauguin à 
Tahiti en Juin 1891 ét devint aussitôt son 
ami, a laissé plusieurs versions de ses 
souvenirs. Le texte principal, avec les 
compléments essentiels, en est ici publié, 
qui contient d’intéressants renseignements 
directs sur le premier séjour de Gauguin 
et notamment sur sa technique de peintre 
et de sculpteur. Un article important de 
M. Le Bronnec, paru en 1954 à Papeete 
dans la Revue de la Société des Etudes 
Océaniennes et passé de ce fait inaperçu, 
évoque par contre, avec beaucoup de 
précisions, non plus directement, mais 
d’après les témoignages méthodiquement 
recueillis sur place dès 1910, les dernières 
années marquisiennes. De larges extraits 
en sont également donnés. Le libraire 
Jean Loize, qui s’est passionné pour 
Gauguin et publie régulièrement les résul- 
tats de ses découvertes, examine le dossier, 
également constitué à Atuona, mais plus 
tard, de 1940 à 1946 par le peintre et 
médecin Marcel Pottier, et propose des 
explications parfois divergentes sur les 
origines des démêlés avec les autorités reli- 
gieuses et civiles. Le volume se complète 
enfin de plusieurs documents inédits( comp- 
tes, inventaires, pièces d'archives, etc.) 
de provenance et de valeur diverses. Il 


n'offre qu’une seule étude de caractère 


réellement esthétique, l’article, un peu 
sommaire, de M. G. Wildenstein lui- -même, 
animateur de la publication, sur deux 
œuvres maîtresses de Gauguin, peintes en 
1897-1898, mais d'orientation différente, 
séparées par la tentative de suicide et la 
profonde crise intérieure de l’artiste. Tout 
un cycle s’ordonne autour de chacun de 
ces deux tableaux symboliques, l’un replié 
vers le passé, l’autre tourné vers l’avenir 
et M. Wildenstein propose à l’occasion 
plusieurs changements de date déjà sug- 
gérés par D. Cooper dans son catalogue 
d’Edimbourg en 1955 et par Ch. Sterling 
dans son ouvrage récent sur la peinture 
française en URSS. - 

Il est regrettable que dans un semblable 
ouvrage documentaire rédigé par d’excel- 
lents spécialistes aucun soin n'ait été pris 
de vérifier les légendes des illustrations dont 
beaucoup sont imprécises ou grossièrement 
erronées. Le Portrait d'Aline (fig. 1, 
p. 11) n'appartient plus à la collection 
du musicien Walter Geiser à Bâle, mais à 
celle de l’armateur Moltzau à Oslo. La 
Nature Morte aux Trois Petits Chiens, re- 
produite en couleurs page 185, avec son 
appartenance exacte (Musée d'Art Moderne, 
New York) est reproduite en noir (fig. 16, 
p. 106) comme coll. particulière. Le Mou- 
lin en Bretagne, reproduit sans indication 
(&g. 4, p. 92), de l’ancienne coll. Matsukata, 
est maintenant au Louvre. Les deux 
tableaux célèbres commentés par M. Wil- 


denstein, reproduits et mentionnés l’un et. 


l’autre en coll. particulière, se trouvent 
l'un au Musée de Boston (p. 129) et l’autre 


à la Tate Gallery de Londres (p. 135). 


La Maternité de l’ancienne coll. Stchoukine 
(fig. 26, p. 157) n'est pas exposée à Moscou, 
mais à Léningrad. L’/dole Bleue (fig. 15, 
p. 148) n'est pas dans la coll. Matsukata 
mais en Russie. La collection Hansen 
(fig. 16, p. 148) n’est pas à Copenhague, 
mais aux environs, à Ordrupgaard; trans- 
formée en musée, elle a été réaménagée 
au, printemps dernier par H. Rostrup. 
’étude pour le fragment central du 
tryptique de Boston (fig. 13, p. 146) 


trouve dans une coll. particulière à Mexico, 


_ où J'ai pu le voir l’année dernière. Enfin, 


parmi les tableaux et dessins de l’ancienne 
collection Jenot, dont on déclare «ignorer 
le sort», la très belle aquarelle Parau 
Hanohano, repr. p. 122, fig. 5, se trouve 
dans le célèbre ensemble de dessins du 
Fogg Art Museum à Cambridge (U.S.A.). 

Des contributions comme celle-ci sont 
précieuses, qui tendent à réduire, dans le 
cas illustre et facilement exploité de 
Gauguin, la marge dangereuse entre la 
légende et la réalité. Mais nous attendons 
avec impatience, outre la publication des 
manuscrits encore inédits, les ouvrages 
indispensables à toute étude systématique 
de Gauguin, le catalogue raisonné de son 
œuvre, annoncé depuis longtemps par les 
soins Justement de la Gazette des Beaux- 
Arts, et la réunion générale de la corres- 
pondance, entreprise par J. Rewald et 
H. Rostrup, en remplacement de l’édition 
Malingue de 1946, fort incomplète et mal 
collationnée. 


Gazette des Beaux-Arts. Numéro spécial : 
Gauguin. 1958. Constitue les N°5 1044- 
1047 de la Gazette des Beaux-Arts (Janvier- 
Avril 1956). 3000 francs. 


Jean Leymarie. 


Suite de la page 46 


D. / Comment expliquez-vous cet engoué- 


ment? 


R./ Je ne l'explique pas, je le constate. 
Au XIVE siècle, à Karakoroum, capi- 
tale des Yuan, un orfèvre parisien, 
Guillaume Boucher, avait fabriqué un 
arbre en argent d’où s’écoulaient de déli- 
cieux breuvages. Un siècle plus tard le 
P. Matteo Ricci capta la confiance de 
l'Empereur en réparant ses horloges. 
Au XVIII, il y a tant de pendules au 
Palais Impérial que le père jésuite 
Stadtlin est forcé d'organiser un atelier 
d’horlogerie pour les réparer. 


D./ Maintenant, voici une question que je 
veux vous faire depuis longtemps. À Pékin 
avez-vous «chiné», si j'ose ce mauvais 
calembour, fait quelques trouvailles dans 
le fameux quartier des antiquaires ? 


R./ Lieou Li Tchang est toujours une 
des rues les plus fréquentées de Pékin, 
mais les péchés d’envie sont seuls permis. 
Si les « curios », suivant l’affreux terme 


employé en Extrême-Orient, ont plus de’ 


75 ans d'âge, ils ne peuvent sortir de 


‘Chine. Et je vous prie de croire qu’ac- 


tuellement on ne joue pas à ce petit jeu ! 

J’ai essayé une fois de faire l’inno- 
cent par amour pour un petit porte- 
pinceaux en biscuit bleu turquoise du 
XVIIIe siècle. Prenant l’objet en main 
d’un ton dégagé je dis: «Tao Kouang » 
(empereur qui régna de 1831 à 1856). 
« Kien Long » me répondit le marchand 
avec des regrets dans la voix. Ces noms 
d’empereurs remplacent les intermi- 
nables palabres des temps jadis. 


D./ Quels genres d'objets d'art trouve-t- 10 


dans les magasins? 


R./ Terres cuites, vraies et fausses 
savamment mélangées. Bien entendu 


les plus charmantes sont les fausses. 


D./ Si j'ai bien compris, il n'y a pas à 
se tromper : st l’antiquaire vous les vend, 
c’est qu’elles sont fausses ? 


R./ Exactement; porcelaine, cloisonné 
ancien et moderne, jade simili ar- 
chaïque, mais pas de Coromandel, pas 
de laque cuir, très peu de tuiles faîtières 
Ming. Tout au plus des «Ming posthu- 
mes » comme dit malicieusement Grous- 
set. C’est à croire que la Chine fut 
vraiment mise en coupe réglée. 


D.) Y a-t-1l eu des découvertes récentes 
et le gouvernement à-t-il les moyens 
d'entreprendre des fouilles? 


R./ Après les fameuses fouilles d’Any- 
ang, l’ancienne capitale des Chang, 
des trouvailles arehéologiques ont été 
faites mais elles concernent surtout la 
proto-histoire. A l’est de Sian, en cons- 
truisant des usines, on a trouvé un 


village néolithique. A Chang-Cha, dans 
le Honan, les étudiants de l’Institut 
d’archéologie ont ouvert des tombes 
dans lesquelles ils trouvèrent des sta- 
tuettes assez grossières comme taillées 
à coups de serpe. Ainsi les premières 
statuettes découvertes sur ce site, il y 
a quelques années, n'étaient pas de vul- 
gaires faux comme on l’avait craint un 
moment. Les procédés scientifiques les 
plus modernes comme le carbone 14 
l’ont démontré. 

L'activité de l’Institut d’ archéologie 
est très grande. Dans le Honan, 600 
tombes ont été visitées depuis 1950 et 
plus de 10 000 objets ont été déterrés. 
Certaines tombes ont été découvertes 
lors de la construction du réservoir de 
Paï sha sur la rivière Huaï. On y a trouvé 
des objets allant du IIIe siècle avant 
J.-C. au XIII siècle après J.-C. Néan- 
moins on peut dire que le sous-sol de la 
Chine est presque intact et n’a livré 
qu’une très petite partie de ses secrets. 
Ainsi, on sait que le bouddhisme a fait 
son apparition en Chine sous la dynastie 
des Han, mais les archéologues n’ont 
pour ainsi dire pas trouvé de monu- 
ments bouddhiques et de sculptures de 
cette époque! Bien des aspects de l’art 
Han demeurent encore inconnus. Le 
musée de Nankin expose un cheval 
en terre de 90 em de haut qui est daté 


comme étant «fin Han». Pour ma part, 


j'aurais cru qu'il était tout à fait Wei. 
De plus, ses jambes lourdes, son corps 
épais sont déroutants. 

Mais c’est peut-être moi qui me 
trompe, nous manquons d'éléments de 
comparaison. On sera, sans doute, un 
jour obligé de changer complètement 
la datation de certains objets. 


D./ Avez-vous pu visiter Touen Houang? 


R./ Touen Houang, aux confins du 
Thibet, était presque inaccessible pour 
nous. Nous avons visité par contre 
les grottes de Yung Kang qui sont en 
grande partie de l’époque Wei (Ve ap. 
J.-C.). Yung Kang se trouve heureuse- 
ment près de Tatung, grande ville in- 


dustrielle en pleine expansion au nord-' 


ouest de Pékin. et où il y a un hôtel 
très convenable. La visite de ces grottes 
est du plus grand intérêt. Elles sont 
bien entretenues aujourd’hui mais ont 
été longtemps abandonnées et pillées 
au profit des Japonais et des Occiden- 
taux. La plupart des statues de petite 
taille ont la tête coupée. Les sculptures 
ont été peintes et repeintes au cours des 
siècles de couleurs agressives et épaisses 
qui les empâtent, mais c’est tout de 
même la grande époque de la sculpture 
chinoise. À l’époque Leao, on a creusé 


les yeux des grands Bouddha. Pendant 


l'occupation les Japonais ont photo- 


graphié ces grottes dans les moindres 
détails et ils ont publié récemment un 
ouvrage très complet et très important 
sur l’art de Yung Kang. 

D./ Avez-vous pu visiter des ateliers de 
taille de pierre dure? 


R./ Oui, le travail est exécuté selon 
les méthodes ancestrales. J’ai pu suivre 
les différentes étapes de la fabrication. 
Et si la légendaire graisse de crapaud 
a été remplacée par des poudres abra- 


sives, si l’on se sert de différentes mèches 


métalliques, il est curieux à notre époque 
de voir des femmes scier un énorme 
morceau de jade pi-yu (vert foncé) avec : 
un fil d’acier tendu sur un arc, tandis 
qu'une troisième arrose le fil d’eau 
boueuse. La main-d'œuvre en Chine est 
patiente. 


D./ Combien coûte un vase, par exemple? 


R./ Un vase de taille moyenne, fait 
d’après les modèles traditionnels du 
XVIIe ou du XVIIIe siècle coûte plu- 
sieurs centaines de milliers de francs, 
à peu près le même prix qu'une pièce 
du XIXE siècle à Paris. 

D./ D’après vous, les Chinois ne se 
désintéressent pas de leurs anciennes 
cultures ? 


R:/ Non, évolution ne veut pas dire 
remiement. Au contraire, ils sont très 
fiers de leur passé et veulent en préserver 
les monuments. Beaucoup de temples 
ont été remis en état par le gouverne- 
ment communiste. À l’école des Beaux- 
Arts de Wuhan, un conglomérat de trois 
villes de plus de trois millions d’habi- 
tants, les élèves étudient la peinture 
traditionnelle et la péinture occidentale. : 
Il y en a à peu près le même nombre 


.dans chaque section. 


D./ Vous avez donc pu confronter le vrai 
sisage de la Chine avec celui qu’on ren- 
contre en Europe? 

R./ Me croiriez-vous, ce vrai visage 
de la Chine je l’ai trouvé quinze jours 
après mon retour, à Londres. En décem- 
bre dernier, «l’Oriental Ceramic Society » 
avait organisé une Exposition d’Art 
Ming d’une qualité extraordinaire. Les 
peintures, le kosseu, les bleus et blancs 
Suan Te, les laques dits de Pékin, 
les cloisonnés, les jades, les ivoires tout 
était rare et d’un goût parfait. Ceci dit, 
un voyage en Chine populaire est, à 
l'heure actuelle, une expérience passion: 
nante, tant au point de vue artistique 
qu'humain. 


Si vous voulez en savoir davantage 


Un certain nombre de journalistes et 
d'hommes politiques ont écrit des repor- 
tages fort intéressants sur la Chine, mais 
peu se sont penchés sur le problème 
artistique. Citons cependant, Clefs pour 
la Chine, de: Claude Roy et La Chine, 
Encyclopédie par l’image (à paraître en 
décembre chez Hachette). 
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DE L’'ARCHITECTE ET DU DÉCORATEUR 


Le 


vous montre comment vivent Les Scandinaves. ” 4 


Mieux que d’autres, ils ont su mettre la technique moderne au service 


de l’existence quotidienne 


s. mtétths à 


Atelier de l’architecte danois Finn Jubl. 

La pièce se caractérise par sa netteté et 

’ l'attention ainsi accordée à la matière du 
l dont les meubles et la sculpture 

évéler la texture et les possibi- 
htés. Elève de Kaare Klint, Finn Juhl 

a réagi contre l'austérité préconisée: par 

son maître, par un certain baroquisme 

qui se traduit ici notamment dans 

Enquête de Françoise Choay la forme des accoudoirs, des fauteuils. 
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L'architecte danois Christian Vedel a des- æ 

siné ‘cette chaise en hêtre qui peut se 

métamorphoser en balançoire et amuse les 

enfants par les possibilités qu’elle a de se Ë 


modifier à volonté. (Ed. Torben Ürskov.) 


Après le délicieux Kaj Bôjesen, Hans 
Bolling est l’un des artistes danois qui 
ont mis leur talent au service des jouets 
d'enfants. let encore, avec ces poussins, 
toutes les possibilités expressives du bois 
sont mises au service de ces modestes 
objets. qui délivrent les enfants de l'univers 
standardisé et abstrait où les confinent tant 
de jouets modernes: (Ed. T'orben Ürskov.) 


Y 
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_ 


Couverts d’acier inoxydable d'Erik Her 
low, édités en 1954 par Michelsen: 
Auteur d’un grand nombre de formes en 
acier, argent ou aluminium, c’est lui quai 
a été chargé de présenter à Paris l’expoz 
sition d'art décoratif scandinave qui a heu 
actuellement au Musée des Aris Décoratifs: 
Il est en effet spécialisé dans l’art de 
k monter » et d'exprimer la nouvelle relast 
tion de l’homme avec l’objet quotidien 
On lui doit notamment les installations 
des deux grands magasins les plus mo: 
dernes d Europe, la Nordiska Kompaniet 
de Stockholm et la Rinascente de Milan. 


Cet ensemble, créé cette année par Peter 
Hjorck et Arne Karlsen, montre qu'au 
Danemark le métal n'est pas près de 
supplanter le bois auquel la fabrica® 
tion de série parvient à donner une 
construction à la fois simple et rigoureuse: 


Page ci-contre 

Chaise pliante de Wegner inspirée par 
les meubles de bateaux. Le travail du 
rotin est aussi subtil que celui du bois. 
Ce siège a été conçu pour animer le mur 
sur lequel il est prévu de l’accrocher une 
fois plié. (Editeur Johannes Hansen.) 


L’œuf, le dernier siège de l’architecte 
danois Jacobsen, vient d’être édité pour 
l'exposition d'art décoratif scandinave de 
Paris. L'auteur qu se déclare incapable 
de dessiner un meuble à réalisé la maquette 
en plâtre de ce fauteuil comme une véri- 
table. sculpture. (Editeur Fritz Hansen.) 


Page ci-contre É 

Voici la chaise de cuisine traditionnelle, 
pensée et construite pour la fabrication 
industrielle par Kaare Klint qui a, depuis 
1916, complètement transformé et rénové 
la production des meubles danois. Il doit 
être considéré comme le maître de ‘presque 
tous les designers actuels, même si certains 
d’entre eux ont réagi contre son austérité. 


À 
Kaj Franck a été l’un des artisans de la 
renaissance finlandaise dans le domaine 
des arts décoratifs, après la dernière 
guerre. Au moment où le pays subissait 
la tentation du baroque et de l'art pour 
Vart, il a rappelé l'attention sur l'objet 
quotidien. « Après la guerre, quand la 
majorité des Finlandais manquaient, dans 
leurs installations, ‘du confort et de 
l'espace élémentaires, j'ai senti impérieu- 
sement le besoin d'introduire des formes 
et des couleurs susceptibles de charger 
d'un certain poids poétique les objets 
indifjérents et indifférenciés que chacun 
se trouvait dans l'obligation d'acheter 
à bas prix», déclare-t-il. Franck est 
à la fois attaché à la grande fabrique 
de céramique d’Arabia et, depuis 1950, 
directeur artistique des verreries Wärt- 
silä Notsjô: dans ces deux domaines 
il & apporté la vigueur d'un style dé- 
pouillé qui n'exclut pas la fantaisie, com- 
me en témoignent les vases ci-dessus. 


Après l'étape de la Renaissance italienne, la tradition occidentale de l'artisanat 
d’art trouva sans doute son expression la plus complète au XVIII® siècle, dans le 
triomphe des arts décoratifs français recherchés et imités alors dans le monde entier. 
Pour la première fois depuis cette époque, après la longue pause qui a suivi les débuts 
ingrats de l’ère machiniste, nous assistons actuellement à un phénomène d’une ampleur 
comparable, dont la terre d’élection est la Scandinavie. Les formes scandinaves 


s'imposent aujourd’hui dans toutes les manifestations internationales; elles figurent 


avec éclat dans les grands musées d’art décoratif moderne; à travers le monde, elles 
sont exposées comme des exemples, vendues et même imitées. 


Pour expliquer cette réussite, on a coutume d’invoquer deux ordres de facteurs: 
tout d’abord le rôle et l’importance du milieu domestique chez des peuples que les 
conditions climatiques et les loisirs impliqués par leur législation du travail conduisent 
à passer une part importante de leur existence «à la maison »; ensuite, les structures 
économiques qui portent l'intérêt des industriels scandinaves sur les biens de con- 
sommation destinés au plus grand nombre et permettent d’en élever le niveau. Certes, 
il ne faut pas négliger ces deux facteurs, et sans doute permettent-ils d'expliquer 
l’avance prise par la Scandinavie sur le reste de l’Europe. Mais ils ne suflisent, pas 
à rendre compte du pouvoir magique dont les Scandinaves sont actuellement déten- 
teurs et qui leur a permis une métamorphose de l’objet quotidien. Celui-ci a donné 
lieu à une véritable réinvention. 


Dans un monde que la machine a profondément transformé et bouleversé, modi- 
fiant les normes de logement, de transport, d'accélération du temps et d'organisation 
de la vie, les Scandinaves ont repensé à neuf tous les éléments de l’horizon quotidien, 
de la fourchette au tapis, de la cafetière à la chaise, de la lampe à la poêle à frire, 
et même du jouet d'enfant au bijou ou au vêtement, puisque l’homme nouveau est 
lui-même partie de ce cadre nouveau. 


Ces problèmes ont été posés en Scandinavie dès les années 1920, simultanément 
et conjointement par les artistes ou artisans et les industriels. Kaare Klint, le grand 
promoteur de la renaissance du meuble danois, entreprenait ses premiers travaux de 
standardisation du meuble en 1916. Dans le même temps, Edouard Hald rénovait 
l'industrie du verre en Suède où, en 1920, il prenait la direction artistique de la 
fabrique d’Orrefors; Poul Henningsen posait en termes pour la première fois fonction- 
nels et poétiques le problème de l’éclairage électrique et proposait, en 1925, une 
lampe aujourd’hui inégalée; Kaj Fisker était au service de la firme Michelsen, le pion- 
nier d’une nouvelle esthétique en orfèvrerie. Les années qui précédèrent la deuxième 
guerre firent assister aux créations de Kaj Bôjesen, au Danemark, et, à peu près 
simultanément, de Bruno Mathsson, en Suède, et Alvar Aalto, en Finlande. 


Depuis 1944, ce mouvement s’est développé et généralisé: il a gagné la Norvège et, 
plus récemment encore, l’Islande, et fait naître dans les autres pays de nouvelles 
générations d'hommes et de femmes qui se consacrent aux arts improprement appelés 
décoratifs. Il est intéressant d’analyser les différents facteurs qui ont favorisé ce 
développement. 


C’est ainsi tout d’abord qu'est né un personnage nouveau, le « designer », l’ar- 
tiste qui crée les objets usuels, qu’il s’agisse de prototypes destinés à être fabriqués 
en série ou de pièces uniques. Le designer n’est pas un décorateur, mais un construc- 
teur, un authentique architecte selon la terminologie consacrée en Scandinavie. 
Le rôle des vrais architectes, de ceux qui bâtissent les maisons, a d’ailleurs été 
considérable dans la promotion du sens nouveau de l’objet: la plupart des architectes 
scandinaves construisent l’intérieur en même temps que l’extérieur des édifices, 
l'intérieur étant considéré comme le reflet et l’expression de l’extérieur et devant 
participer des mêmes qualités. Ainsi, au Danemark, Arne Jacobsen est aussi réputé 
pour ses villas ou ses buildings administratifs que pour ses tissus, ses lampes ou ses 
sièges. Ole Hagen, qui vient de construire le plus grand hôtel de Copenhague, est 
également l’auteur de meubles en bois extensibles, et de couverts de tables. En Suède 
l’architecte Sven Markelius est l’un des meilleurs dessinateurs de tissus. En Finlande, 
Aalto a été pendant des années le seul créateur de meubles et de lampes et ses vases 
demeurent inégalés. Chaque nouvelle construction pose à ces architectes des problèmes 
d'aménagement dont la réponse est susceptible de convenir à beaucoup d’autres. 
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Cette préoccupation, ce souci accordé à ce que les architectes d’autres pays consi- 
dèrent trop souvent comme des détails sans importance, ont grandement contribué 
à promouvoir la dignité de l’objet quotidien. 

Architecte ou non, le même designer œuvre volontiers dans plusieurs catégories 
d’objets différentes, auxquelles il imposera la marque de son style; il est relativement 
rare qu'il se spécialise étroitement. Ainsi au Danemark, Nanna et Jorgen Ditzel 
traitent avec une même allégresse les bijoux d’or dessinés ‘pour la firme Jensen, la 
chaise de métal et rotin ou la casserole émaillée; en Suède des tissus, des casseroles 
et des vases de fleurs portent la signature de Stig Lindberg, tandis qu’en Finlande, 
Tapio Wirkalla crée simultanément des objets ‘de verre ou d’orfévrerie. Devant 
cette remarquable polyvalence, on serait tenté de croire que les designers scandinaves 
sont de purs théoriciens, et des dessinateurs virtuoses. Il n’en est rien. Ils ne s’atta- 
quent généralement à un nouveau matériau qu'après une longue enquête, un com- 
merce approfondi et toujours en contact étroit avec l’usine ou les artisans à qui 
incombera la réalisation pratique du prototype qu'ils ont créé. Beaucoup d’entre 
eux possèdent un atelier dans la ou les fabriques auxquelles ils sont attachés. Aussi 
bien Arne Jacobsen qu'Eric Herlow ou Koppel m'ont dit les longues heures passées 
côte à côte avec l’ouvrier qui façonnait pour eux les prototypes de métal. D'ailleurs, 
à côté des purs «designers » qui fournissent uniquement des modèles à l’industrie, 
il existe aussi ceux qui l produisent souvent de leurs propres mains des pièces uniques. 
A côté de la production en série, il existe un véritable artisanat ou semi-artisanat 
qui sert de stimulant à l’industrie et dont les formes sont inspirées par le même souci 
d'actualité. C’est sans doute la permanence de ce contact avec la matière, ce goût 
et ce sens du métier manuel, lié à un désir de grande liberté individuelle qui a, jusqu'ici, 
le plus différencié les arts. décoratifs de Scandinavie de ceux des U.S.A. 

Parmi les causes du développement et de l’originalité actuels des formes scandi- 
naves, 1l faut en second lieu citer l’aspect qui ést peut-être le plus étonnant pour l’obser- 
vateur français, l'attitude des industriels. A leurs yeux, le designer, qu’ils considèrent 
comme un artiste, est la cheville ouvrière de leur réussite: ils savent et ont d’ailleurs 
contribué à ce merveilleux paradoxe qu’un objet de série (chaise, table, casserole ou 
verre) sans signature ne se vend pas. Au lieu de les brimer, ils encouragent les designers 
par le moyen de concours, d'expositions, de bourses qui entretiennent un permanent 
esprit de compétition. Comme je m’enquérais auprès de l’éditeur des chaises de 


Jacobsen, des difficultés pratiques qu’impliquait la fabrication de sièges qui ressem- 
blent plutôt à des sculptures, il me répondit que ces difficultés importaient peu: 
« l'essentiel est la liberté d'imagination d’Arne Jacobsen; mon travail consiste préci- 
sément à trouver les moyens de réalisation ». Ainsi jamais l'impératif technique ne 
prime l'impératif artistique. Les Scandinaves montrent que l’homme moderne peut 
et-doit soumettre la technique industrielle à sa liberté éréatrice et non point se laisser 
asservir par elle, selon le processus instauré à la fin du XIX® siècle, et à la rentabilité 
duquel la plus grande part de l’industrie française continue à croire aujourd’hui en 
matière d’objets usuels. 

Enfin, en dernier lieu, la primauté du style et de la qualité dans la production 


des formes utiles ou « décoratives » est encouragée. à là fois par l'Etat et par de nom- 
P ù 


breux organismes sans buts lucratifs. Quelques exemples: tous les pays scandinaves 
possèdent des Sociétés d'Art Décoratif indépendantes de tout intérêt privé qui 


défendent activement la nouvelle esthétique à la fois par leur action directe auprès. 


des industriels, les concours organisés pour les artistes et les expositions ou confé- 
rences destinées au public; toutes ces sociétés (à l'exception de la Finlande) possè- 
dent leur propre revue qui diffuse les formes nouvelles et les passe au crible. 
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“une exceptionnelle valeur plastique à un 
couvert à salade en mélamine et un 
saladier d’acier noir inoxydable émaillé. 
Il propose des objets de cuisine aux formes 
sumples, égayés par les couleurs fran- 
ches choisies pour leur émaillage intérieur. 
i 


Page ci-contre, en haut 


t La Norvégienne Grete Korsmo attaque 


le métal avant de l’émailler et cette 
morsure révélatrice nous introduit dans 
les secrets de la matière. L'artiste produit 
à la fois des pièces uniques et des proto- 
types pour l’industrie avec laquelle elle en- 
tretient une étroite collaboration fondée sur 
la connaissance des machines et des pos- 
sibilités de la technique. (Ed. Torstrup.) 


Page ci-contre, au centre 

Magnus Stephenson construit des maisons, 
mais c'est également lui qui dessine une 
grande partie des objets d’acier inoxyda- 
ble édités par Georg Jensen et où l’on 
retrouve la marque de son style vigoureux. 


Page ci-contre 

Une exposition de 80 modèles, organisée 
cet été par la Permanent de Copenhague, 
a fait connaître au public Ann et 
Bent Knutsen. Dans leur atelier du Jui- 
land, elle dessine et il exécute ces bijoux 
d'argent dépouillés de tout ornement et 
dant les formes pures sont organiquement 
liées aux qualités plastiques de Pargent. 


Le grand architecte. finlandais Alvar 
Aalto a mis au point, avant la seconde 
guerre mondiale, admirable technique 
du bois moulé. Ses meubles sont exécutés 
en bouleau naturel. Un tout nouveau pro- 
cédé permet d'éviter le léger jaunissement 
d'autrefois et leur conserve la poétique 
blancheur du bouleau. (Editeur Artek.) 
Y 


Au Danemark, il faut citer une entreprise unique, Den Permanent, fondée en 1931, 
à l’instigation de Kaj Büjesen et dirigée par Asger Fischer. Totalement indépendante 
et financée seulement par les cotisations des membres de l’Association des Artistes 
Décorateurs du Danemark, elle expose en permanence les meilleures créations des 
designers danois: meubles, lampes, céramiques, textiles, objets de bois. La sélection 
est faite sans aucune considération commerciale. La Permanent, qui compte plus 
de 350 exposants et nécessite 80 employés, ressemble à un véritable musée de la vie 
moderne, dont on pourrait acheter les objets: un service de vente a, en effet, été créé 
qui sans autre contrepartie qu’un pourcentage destiné à couvrir les frais d’organisa- 
tion diffuse ainsi les meilleurs produits et met directement les jeunes artistes en contact 
avec le marché. 


Bref, des efforts conjugués de ces organismes et des industriels au service d’une 
conception originale du « design », est né un véritable style commun aux pays scan- 
dinaves. Il se caractérise par l’unité de tous les éléments de la vie quotidienne; par 
leur caractère d'humanité qui reflète à la fois la préoccupation du plaisir (non seule- 
ment du bon usage) du destinataire et la personnalité créatrice de l’auteur; par leur 
simplicité dénuée du souci inessentiel de l’ornement. À la préoccupation du décor 
a succédé l'intérêt pour les matières dont on cherche à pénétrer toutes les qualités: 
et les possibilités. Cette analyse ne doit pas prêter au contresens et faire croire à une 
admiration sans réserve pour tous les produits scandinaves. Chacun de ces pays compte 
quelques artistes merveilleux et d’autres dont les réalisations sont parfois peu conformes 
au goût des peuples latins; je pense en particulier aux meubles danois. Néanmoins, 
tous participent de cet incomparable ouverture sur l’horizon humain et sur le monde 
de la matière, qui les rend aujourd’hui exemplaires. 


Par delà cette unité d'intention, il n’en faut pas moins souligner les profondes 
différences qui séparent les créations des différents pays scandinaves. Chacun possède 
son visage personnel que je voudrais tenter de caractériser ici. Mais une évocation 
fidèle demanderait plus d’espace et la brièveté de ces notes et de ces illustrations 
donnera seulement une image schématique et partielle de la trop riche réalité. 


Le Danemark, le plus «européen », est aussi parmi les pays scandinaves celui 
qui est le plus attaché à la tradition et qui possède au plus haut degré le goût du beau 
travail et de la finition: important toutes ses matières premières, le fini et la per- 
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fection des objets qu’il exporte est à l’image de ses champs qui sont de véritables jardins. 
Si de fructueuses recherches se poursuivent dans le domaine de la céramique et celui du 
tissage avec R. Middelboe, Ruth Kristensen ou Dorte Raaschou, c’est par leurs 
meubles, leurs appareils d'éclairage et leur orfèvrerie que se distinguent les Danois. 

La rénovation du meuble a été l’œuvre d’un pionnier, Kaare Klint, qui, tout 
“en enseignant dès 1920 la simplicité, le rationalisme et la standardisation, n’en main- 
tenait pas moins sur le plan des formes, une continuité avec le passé dont il cherchait 
des exemples dans la Chine ancienne, le XVITIE siècle anglais et l’équipement mobilier 
des bateaux. Il contribua également à l’utilisation du bois naturel, à l’exploitation 
esthétique de ses accidents et à la suppression des vernis qui masquent sa véritable 
nature. Parmi'ses élèves, Finn Juhl réagit contre son austérité par un certain goût 
du baroque, tandis que Hans Wegner exploitait à fond les formes orientales: son art 
très goûté du public danois exploite les difficultés techniques insérant, par exemple, 
des plaques de formica indécelables au toucher dans les plateaux de ses tables basses, 
et joue à fond sur les matières. C’est lui qui, 1l y a sept ans, introduisit, avec Bôrge 
Mogesen, lé teck dans l’industrie du meuble. Ce beau bois, importé du Sud-Est asia- 
tique, servait jusqu'alors à construire les bateaux et certains extérieurs de maisons. 
Wegner et Mogesen l’utilisèrent en ameublement pour les surfaces planes auxquelles 
le prédestinaient la beauté de ses veines et ses qualités d’imperméabilité. La vogue 
du teck est devenue un véritable engouement et, alors que Wegner l’utilise toujours 
en contraste avec des bois durs qui servent à faire les supports des meubles, certains, 
dont Mogesen, n’ont pas craint de s’en servir également pour les piètements de chaises 
ou de tables où il offre une résistance insuffisante. 

A côté des meubles de bois confortables, sérieux et d’une solidité massive, une 
nouvelle tendance se fait jour actuellement: misant toujours sur le confort, elle se 
révèle néanmoins plus élégante et fait appel au métal. Le public danois est moins 
favorable à ces meubles qu’il trouve anonymes et qu’il taxe d’américanisme. Arne 
Jacobsen est l’un des plus fertiles créateurs dans ce domaine: sa fameuse chaise en 
bois laminé et moulé a commencé par être utilisée pour les cuisines et, aujourd’hui 


où elle apparaît dans les salles à manger; le public en a réclamé une version où les 
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Verseuses en aluminium crées par le 
designer. ‘danois Erik Herlow en 1956. 


Les vases d’Aalto expriment bien la » 
conception de l'espace qualitative et non 
abstraite de cet architecte dont les plans ne 
sont pas dessinables. On retrouve dans 
ces objets l'unité d’un style. (Ed. Artek.) 


Page ci-contre 


Les meubles créés en Suède par Bruno 
Mathsson, dès avant la deuxième guerre, 
sont, comme un éloge du corps humain 
dont ils évoquent la grâce et les ondulations. 
Ici l'entrelacement des lanières de cuir qui 
recouvrent: les fauteuils concourt, par sa 
plasticité et son travail permanent, à 
souligner la souplesse-des formes de bois. 


Werner Panton appartient à la nouvelle 
tendance du meuble danois qui s'oriente 


vers des formes plus légères et ne se can- 
tonne plus dans le bois: il a dessiné ces 
différents meubles formés d’éléments 
tubulaires identiques et entièrement 
démontables. Les coussins de Dunlopillo 
sont recouverts de housses de tissu 
amovibles. (Editeur Fritz Hansen.) 


À « 
Pour la première fois en 1957; l'architecte 
danois Arne Jacobsen a créé un modèle - 
de couverts en acier inoxydable. /! lui 
a fallu deux ans de travail et un contact 
constant avec les ouvriers de la firme 
Michelsen pour réaliser ces formes éton- 
nantes, qui expriment une dialectique de 
imagination et des possibilités de la 
technique, plus qu'un soucr fonctionnel. À hs 


Page ci-contre 


Ce vase de Timo Sarpaneva est davantage 
une sculpture qu'un récipient utilitaire : 
il traduit la tendance qui pousse fréquem- 
ment les Finlandais vers le baroque. Il se 
prête mal à à l'insertion d’une fleur dans 
ses flancs, alors qu’au contraire les vases 
d'Aalto (en haut de cette page à droite) 
assurent presque automatiquement une 
heureuse disposition des fleurs tout en 
conservant une valeur plastique propre. 
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minces pieds de métal sont traités en bois. Parmi les autres créateurs dans cette ten- 
dance, il faut citer Werner Panton et Kjaerholm dont les modèles se rangent parmi les 
plus beaux de l’industrial design international. ; | 

‘ De leur côté, les orfèvres danois ont, depuis quelques années, lancé sur le marché 
des couverts de métal inoxydable aux formes étranges, qu'il s’agisse de ceux créés 
par Magnus Stephenson pour Georg Jensen ou de ceux de E. Herlow ou de Jacobsen, 
édités par Michelsen. S'ils sont généralement plus faciles à nettoyer que les anciens, 
ces couverts ne constituent cependant pas une amélioration fonctionnelle: il faut 
surtout y voir l’occasion d’un libre jeu de formes. Cependant, c’est peut-être parmi les 
bijoux qu’on relève les créations les plus intéressantes, particulièrement parmi celles 
d’un prix modeste qui sont réalisées en argent. Les formes pures des Ditzel ou de 
Henning Koppel traduisent un sens exceptionnel des possibilités de la matière: 
ceux-ci sont actuellement égalés par un couple, Anni et Bent Knutsen qui, en expo- 
sant cet été 80 modèles réalisés dans leur atelier du Jutland, viennent de se classer 
au premier rang des artistes voués à la parure. 

Enfin on ne peut passer sous silence les lampes où transparaît à nouveau l’in-" 
fluence de l'Orient, et dont le lampion japonais constitue le prototype. Il est important 
de noter à cet égard que, dans tous les pays scandinaves, s’aflirme une conception de. 
l'éclairage très différente de celle des pays latins: on cherche toujours à tamiser au 
maximum la lumière, à éviter qu’elle ne blesse les yeux et à la concentrer sur des 
points précis. Ces règles se traduisent aussi bien dans les éclairages extérieurs, dont 
les lampadaires sont munis de véritables abat-jour, que dans les éclairages intérieurs 
qui se caractérisent par la, grande pureté de leurs formes, leur utilisation maximale 
de la lumière et leur subtile structuration de celle-ci, conformément aux principes 


posés dès 1925 par P. Henningsen. | 


La Suède est, à certains égards, l’antithèse du Danemark. Si ce pays se rapproche 
de l’Europe par un certain goût du travail manuel et une certaine permanence de la 
tradition, toute métamorphosée qu’elle soit, la Suède, par son haut niveau de stan- | 
dardisation, se rapproche davantage des Etats-Unis. La qualité moyenne de tous les 
objets quotidiens y est remarquable. Les études entreprises à l’instigation de la 
Société suédoise d’Industrial Design pour tester systématiquement la résistance des 
sièges ou des tissus, où pour normaliser les meubles en fonction des dimensions des 
logements, en sont le symbole. Les séries sont plus importantes qu’au Danemark, « 
mais elles portent la marque d’un pays depuis longtemps spécialisé dans les indus- 
tries de précision et où les objets usuels sont souvent comparables à de belles 
machines. 

Dans bien des cas, on cherche vainement trace de la personnalité ou de la grâce 
du designer dont l'effort laborieux se traduit par de pesantes symétries, et une lour- 
deur que ne conjurent pas de belles techniques. Dans le domaine du meuble, et 
à part l’éclatante exception du poète Bruno Mathsson, ces faits se traduisent par 
une production assez terne où dominent d'excellentes étagères de rangement, telles 
celles dessinées par Nisse String pour String et de remarquables meubles de bureau 
tels ceux présentés en septembre à Stockholm à l’exposition « Bureau » par les grandes 
firmes de machines à calculer Facit et surtout Addo: les derniers modèles, en bois, 
très légers et parfaitement adaptés à la fonction, travail étaient réglables aux dimen- 
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Bruno Mathsson a créé, l’an passé à l’oc- 
 casion de l'exposition Interbau à Berlin, 
ce lit qui épouse la forme du corps, 
selon le style habin 
occupe dans l l 
une position unique 


ses meubles. Il 


nalité de son style 
méthodes : possi 
Vernamÿ dans 
recte 
sant 
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sions de l’usager, avec des tiroirs démontables, interchangeables ét combinables. i 
L'industrie du verre, avec ses vedettes, de Sven Palmquist à Ingeborg Lundin, 
* est décevante: peut-être un nouveau venu, Erik Hôglund, apportera-t-il une nouvelle 


modèles à des 
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ateliers ne prod 
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semblables», la directrice de le entreprise. sève à un métier qui vit de prouesses techniques. Les créations de la céramique 

tendent souvent à des formes archaïsantes ou compliquées et parmi les designers 
Cette armoire Fi pee rationalisée d'objets usuels Stig Lindberg propose en même temps de très jolis et sobres plats, 
de Bôrge M montre que si les  - cocottes, théières et poêles susceptibles de passer directement du feu de la cuisinière 


sur la table, et des vases à l’agressive préciosité. En revanche, au milieu d’autres 
, ? 


fonction r 
re | noms dont le public français comprend mal la célébrité, Astrid Sampe s’est taillé 


du détail qui c une place royale dans le domaine des industries textiles. En relation étroite avec 
Une belle charnière dont la fonction est les usines qu’elle alimente de ses créations, elle poursuit depuis des années des recher- 
mise en valeur par s £ l ches assidues, qui lui ont fait étudier toutes les formes de tissu, du revêtement de 
l'ouverture intégrale de la porte à 180. meuble au tapis, en passant par les rideaux, les services de tables ou les torchons. 
Y 


pure 


La Finlande nous introduit dans un univers complètement différent dont l’ori- 
ginalité a été encore accentuée par l'isolement où ce pays s’est trouvé pendant la guerre. 
On est à égale distance du raffinement danois et de la rationalisation suédoise. 
L'industrie a su intégrer en effet un aspect presque brut qu’on retrouve aussi bien 
dans les poteries de Salmenhara que dans les meubles de Tapiovaara ou même 
d’Aalto qui, comparés par exemple aux créations de Bruno Mathsson, opposent la 
force d’une affirmation catégorique à la grâce de l’insinuation. D’autre part, on assiste 
au triomphe de l’irrationnel, on constate dans les poteries comme dans les tapis 
ou les vases un refus radical de la symétrie. L’imprévisibilité règne, la fantaisie qui 
donne parfois à l’art finlandais un certain caractère baroque. 


gai 


<« Henning Koppel est sculpteur et ce métier 


1 


transparaît dans la façon dont il traite le 
bijoux, les services et les objets d’orfèvreme 
qu'il crée pour la firme Georg Jensen: 


A l’extrême-gauche 


Hans Wegner, l’un des créateurs les 
plus influents du meuble danois, « étudié 
de façon remarquable l'insertion des char 
ses autour des pieds de cette petite table 


À 
La beauté de ce siège de cuir et acier 
chromé réside dans la forme donnée au 
piétement par le Danois Kjaerholm. On 
remarquera le recourbement des extrémités 
qui permet de préserver les tapis ou revé- 
tements du sol sur lequel la chaise se 
trouve posée. (Ed. E. Kold Christensen). 


“Métal dé 


Page ci-contre 


Le jeune architecte danois Max Bruel » 
ne craint pas de mettre sa science de la sta- 
tique au service des enfants: (Ed. Torben 
Orskov, à Paris : Le Berceau de France.) 


Ce coin de l’atelier d’Aalto, construit 1l 
y a deux ans, traduit, par l'insertion des 
marches, la forme du pilier, le jeu cons- 
tant auquel l'architecte se livre avec la 
troisième dimension. Tables et sièges sont 
ses créations, comme les lampes dont ul 
a composé d'innombrables versions à l’oc- 
casion de l'aménagement de ses diverses 
réalisations architecturales (voir p. 84). 


LES LR d'éléments combinables, réalr- 
peu Pine 
pe rmettent 


soi-même une | infinité . lampes dif 


Par rapport aux autres pays, le domaine de l’argenterie semble actuellement 
sans doute le moins original. En revanche, les tapis finlandais, les Rya, n’ont pas 
d’équivalent moderne. Liés à une tradition ancestrale rénovée dès la fin du XIXE® siècle, 
sous linfluence notamment de l’ouvrage consacré par le professeur Sibelius aux 
anciens tapis finnois, leurs cartons dus à une pléiade d’artistes, Uhra Simberg, Ehrstrôm 
Eva Brummer, Eila Anniki Vesimaa, Kirsti Ilvessalo, se présentent sous forme 
de gouaches généralement abstraites qui feraient envie à bien des galeries de peinture 
parisiennes. Les tons de laine employés sont peu nombreux, mais ils sont mélangés 
avec subtilité et de façon à éviter toute distinction de zones précises. Dans une même 
couleur, le jeu de plusieurs tons voisins donne des effets changeants qui, en se com- 
binant à l’asymétrie, confèrent aux Rya leur caractère spécifique. [nsistons, pour 
conclure, sur la richesse de l’industrie du verre. 11 s’agit là pour le Finlandais d’une 
matière privilégiée où 1l s’exprime plus instinctivement que dans la terre, la pierre 
ou le métal. Le verre est pour le Finnois occasion de sculpture: tant et si bien qu'il 
doit constamment éviter l’écueil du baroque et de la gratuité auquel se laisse parfois 
aller un Tapio Wirkkala ou même Sarpaneva et contre lesquels a réagi Kaj Franck. 
Celui-ci, après avoir rénové la céramique de son pays, a fait également revenir l’in- 
dustrie du verre à des formes utiles d’une grande simplicité qui n’exelut pas la 
fantaisie, comme en témoignent, par exemple, ses doubles bouteilles. 

La Norvège est la dernière venue aux arts quotidiens. De solides traditions 
artisanales dans le domaine du meuble et du tissage laissent bien augurer de son 
avenir. À l'heure actuelle, deux grands artistes ont surtout servi son prestige, l’'archi- 
tecte Arne Korsmo, qui a beaucoup travaillé pour l’orfèvrerie et a créé notamment 
d’intéressants couverts en acier inoxydable, emboutis, dont la résistance est assurée 
non par l'épaisseur, mais par leur pliure centrale; et sa femme, Grete Korsmo, 
promotrice des fameux émaux norvégiens. Ainsi réalise-t-elle des bijoux, des objets 
variés, mais surtout de magnifiques coupes de métal, dont l’intérieur et parfois aussi 
l'extérieur sont émaillés. Non contente de jouer avec la couleur, avant de la revêtir, 
elle attaque la matière avec des instruments appropriés, en la mordant de façon 
à la dévoiler en quelque sorte. Ainsi, par la subtilité et les arabesques du trait, révèle- 
t-elle la malléabilité de l’argent, par un tracé plus franc et plus angulaire, la résis- 
tance de l’acier inoxydable. Grete Korsmo travaille pour la grande série, après une 
rigoureuse mise au point de ses procédés, mais elle exécute aussi des pièces uniques. 
Il semble que dans l’histoire de l'émail, celui-ci soit pour la première fois dépouillé 
de tout anecdotisme et lié intimement à la nature de son support. Cette belle tech- 
nique introduit la couleur d’une façon neuve dans notre vie quotidienne. 


Si vous voulez en savoir davantage 


Visitez l'exposition d’art décoratif scandinave, organisée au Musée des Arts Déco- 
ratifs de Paris, qui sera inaugurée le 7 novembre. Voyez aussi page 87. 
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VOUS MONTRE 


comment ne pas abîmer vos yeux 


À 
Une branche de roses pâles est emprison- 


née dans un large bocal de verre blanc 
en guise de lampe. Abat-jour décoré d’une 
grappe de fleurs liées par un cordon de 


soie. Jacques Franck — 18 000 francs. 


Ceite petite lampe de cuivre, est une répl- + 
que exacte de la lampe à pétrole dite lampe 
d'étudiant, très répandue aux environs 


des années 1810-1820. John Devoluvy. 


À l'extrême droite, une curieuse lampe où 
l’on voit un 1bis dressé sur le dos d’une 
tortue, environné de fleurs, supporter un 
abat-jour de soie plissé. C’est un vestige 
de l’époque Napoléon ITI, l’une des plus 
riches en trouvailles surprenantes, sinon 
toujours d’un goût parfait. Fleurdelys. 
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Enquête de Luce Hoctin 


Photophore en verre de. Venise, équipé 
électriquement. Une large fleur blanche 
ou bleue s’épanouit dans le pied, selon le 
principe des sulfures. Distribué par Arcet. 


À 
Une lampe à pétrole en porcelaine à filets 
de cuivre dont on à conservé le tube pro- 
tège-flamme est pouroue d’un abat-jour 
de velours blanc. Deniau. 38 000 francs. 


et Louis XV existent encore. Cristal de 
roche, bronze doré. Ce sont souvent des 
pièces de collections, qui inspirent les 
artisans contemporains. Cependant, la 
rareté du cristal de roche, qu’il faut aller 
chercher à Madagascar ou au Brésil, puis 
faire tailler en Allemagne, la délicatesse 
et la minutie du travail de ciselage, de 
dorure, de montage exécuté dans les ateliers 
en France, et qui requiert le métier 
éprouvé d'artisans spécialisés de plus en 
plus rares, rendent ces copies pratique- 
ment très difficiles à réaliser en raison 
d’un prix de revient très élevé. Comme 
tant d'autres, cet artisanat d’art est menacé 
de disparaître. Voici la girandole « Ver- 
salles », d'époque Louis XV, en cristal de 
roche et bronze doré. Collection Bonzano. 


Lam pe d'étudiant siècle anglais. 
Ses deux feux sont curieusement coifjés 
d’abat-jour en porcelaine décorée de 


grappes de raisins peintes. Dona Carlotta. 


Les lustres et les girandoles Louis XIV» 


Ci-dessus, à droite, deux ou trois bras 
composent l’applique « Cartatide » en bron- 
ze doré complétée d’un écrin en ottoman 
de couleur à doublure or. Agostini. 


Pour une maison de campagne, un chalet 
de montagne, ces 
de couleurs vives none certains ot 


du folklore d'Europe Centrale. Baguès. 


Une trouvaille chez un antiquaire vénitien 


a donné naissance à cette lampe dont le 
pied de bronze doré en est la copie exacte. 
L’abat-jour est rouge, doublé de blanc. 
Création Kirby Beard — 15 800 francs. 


d’abord blancs, puis 


colorés, destinés à des palais, dès leur 
origine, au XIIe et au XIIIe siècles, 
furent souvent des chefs-d'œuvre de grâce: 
et de fantaisie. Il faut attendre le 
XIXe siècle pour qu'ils se contentent 
d'être des plagiats ou s'adaptent servile- 
ment au mauvais goût d’une époque. 

Voici une très belle pièce du début du 
XVIIIe siècle: le lustre Colleont, en 
cristal antique, avec photophore et déco- 
ration en verre opaque. l'original, conçu 
pour le Palais Colleoni, se trouve main- 
tenant à la Ca Rezzonico à Venise. 

(Document de la collectioa Veronese.) 


A HAL -gauche, en bas, un bougeoir 
fabriqué en Espagne, qui sera Paniélie 
Ronèn .. sur les tables de Noël. Il 
est fait simplement d’une double spirale 
de feuilles d'aluminium vertes et argen- 
tées finement découpées. La bougie y est 
presque complètement dissimulée. Un 
ingénieux système de ressort lui PET de 
remonter au fur et à mesure qu'ellese 
consume. Dona Carlotta — 6000 francs. 
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Un long cône de bois de sapin filtrant 
jp 
la lumière 1 me l’abat-jour de ce } 
que l’on peut trouver à Paris. 


Distribué par Arflex. — 18 000 francs. 


se caracté- 
rise par un beau travail de taille en fa- 
cettes, où s’allient la simplicité et le raffi- 
nement. Abat-jour de parchemin Baguès. 


Pare Mouille crée da lampadaires adap-\ 
“Celur ct, à quatre 
bras mobiles he chacun un réflec- 
teur orientable, est accroché äu coin 
d'une pièce en angle drou. Tous les 
éléments en sont orientables à volonté. 


haqu roble 


tendues sur 
armature RÉ TUE et pourvue d’un man- 
‘chon en rhodoïd, est une création de Mireille 
Gonse. Knoll International — 76 000 fr. 


mvents «ae verre de | enise De la fantaisie, du? romant is 
1 


sme, pour ceux 


ancien se Die avec du bois doré 
pour former le haut pied de cetie lampe 
à abat-jour de panne de soie blanc ivoire, 
bordé d'une fine ganse d’or, enjolivé 
de pompons. Boler — 64000 francs. 


Le verre vénitien, qui peut varier ses 
formes à l'infini puisqu'il se fait sur des 
dessins, s'adapte aujourd’hui aux exigen- 
ces de la forme utile et de la forme pure, 
tout en conservant ses ressources innom- 
Ts sur le ver de la couleur. Ce pla- 
ur Flavio Poli, édité 
par Seguso, un de trois longs cornets 
renversés, en verre blanc à filigrane gris, 
montés sur une armature métallique 
légère, est particulièrement conforme ‘à 
l'esthétique moderne. Distr.: Veronese. 
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que finit par lasser le dépouillement des 
formes modernes : XIXE s. anglais, porce- 
laine de Minton ivoire, échafaudage de 
fleurs et de feuilles qu'un abat-jour sobre 
complète joliment. Madeleine Castaing. 


Composée d'éléments réglables, noirs à 
(£ extérieur, blancs à l’ intérieur, | l’applique 
« Saturne » créée par Serge ourlle est 
à double usage puisqu'elle ont se placer 
tout simplement sur un long bahut bas, 
ou être fixée sur un mur. Elle existe en 
2 dimensions : 25 ou 40 cm. de diamètre. 


Distrib.: Steph Simon. 6000 et 7600 fr. 


Page oi-contre: 


Mobile le long d’une re on un 
circuit électrique, > proyecteu Ë ) 
est une création américaine ou 
une distribution très souple de la lumière. 
Les glissières, en forme de colonnes, se 
fixent à volonté entre le sol et le plafond 
d’une pièce, sur des meubles, et partici- 
.pent ainsi à la décoration intérieure. 


strié ; de Hs “ t de is très pâle, gracieuse 
évocation de celles des temps passés. 
Edité par Venini, distribué par Arcet. 


n verre de nist 


Lanternes et lampions se fabriquent au 
Japon, particulièrement dans la ville de 
Gifu, depuis plus de cinq siècles. Le sculp- 
teur américain Isamu Noguchi, d’origine 
nippone, ne fait donc que perpétuer la 
tradition populaire en réalisant ses ja- 
meuses lai qui concilient 
le raffinement artisanal de l’Extrême- 
Orient et les exigences de la forme moder- 
ne. Leurs abat-jour pliants, fabriqués avec 
l’écorce intérieure de l'arbre Mino, sont 
tendus sur de longues et étroites spirales 
de bambous. Sphériques, ovales, allongés 
en tubes boursouflés et ondulants, ces lam- 
pes sont montées sur de minces tiges ou des 
trépieds métalliques, ou suspendus au pla- 
fond par des fils dont la longueur réglable 
à volonté permet les effets les plus variés. 
C’est un mode d'éclairage qui peut con- 
venir aussi bien aux appartements de 
style composite qu'aux appartements mo- 
dernes. Voici l’une de ces lanternes 
décorée d’un léger dessin à l'encre de 
Chine, photographiée dans la galerie 
d'art Japonais de Jeannette Ostier. 


laf ” ratio] que sa rigueur rend 
tout DRE RES favorable à l’éclai- 
rage d’un bureau ou d’un cabinet médical. 
Îl se compose d’un bras mural mobile en 
métal canon de fusil, laqué noir, et d’un 
diffuseur en plexiglas. La longueur du 
bras mobile est de 1 mètre 30. Dis- 
tribué par Mathieu. — 76 200 francs. 
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] 


nombreux modèles de lampe 


Un des 


démontable à abat-jour art et En 
métallique réalisée par l'architecte Isamu 
la tradition japonaise. 


Noguchi dans 


84 


Élégante dans sa simplicité, cette lampe 
di I dessinée par Stanford est 
munie d’un contrepoids qui lui permet 
une extension variant de 0,74 m. à 1,86 m. 
Laquée mat blanc, elle présente le double 
avantage de réfléchir et de diffuser simul- 
tanément la lumière. (Diam. du réflecteur : 


59 cm.) Knoll International. 20 000 fr. 


gs" 


<Ci-contre deux 


Lilliputienne, cette lampe de cuivre dont 
la largeur ne dépasse pas 10 cm., toute 
faite d'éléments mobiles, peut se replier 
sur elle-même et se ranger dans un écrin. 
Elle permet de lire en tous lieux, mais sur- 
tout au lit, de façon pratique et économu- 
que, car son champ d’éclairement est celui 
d'un livre grand ouvert. Talma. 5500 fr. 


Cette lampe en forme de table, créée aux 


Etats-Unis, consiste en une boîte de 
matière plastique translucide montée sur 
piétement de métal et abritant une forte 


ampoule. Des panneaux de chêne, mobi-. 


les le long de la table, permettent de 


modifier l'intensité lumineuse à volonté.. 


modèles de lampes créés 
par le célèbre architecte finlandais Alvar 
Aalto. Celle du haut est en métal laqué 
blanc, celles du bas associent le cuivre 
et le métal noir. Toutes sont étudiées pour 
centrer le faisceau lumineux et diminuer 
au maximum la déperdition de la lumière. 
Dessiner des lampes est un plaisir pour 
Aalto qui en crée de nouvelles pour chaque 
installation qu’il réalise. Editeur: Artek. 


délntan de > 


Yki Nummi est, avec Lisa Johansson- 
Pape, un des meilleurs créateurs de lam- 
pes en Finlande. Pour la firme Orno, ils 
ont été parmi les premiers au monde à in- 
troduire le plastique dans des lampes où 
on retrouve l'influence de l'Orient et le sou- 
ci d’une utilisation optima'de la lumière. 


Cette lampe du Danvis Poul 11 
a 33 ans et elle demeure un ne inégalé : 
elle évite les ombres et l'ÉHoisement en 
dissimulant complètement les filaments 


des ampoules, structure la lumière et 


17 ( 
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assure son utilisation maximum en empé- 
chant sa déperdition. Editeur : Poulsen. 
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Le HE japonais est à l’origine de 
cette cree 08 7 par 
Pic W. Lauritzen. Traitée en 
opaline et cuivre pour la: fixation, elle 
a fait, depuis, l'objet d’ innombrables copies 
ou interprétations à travers le monde. 


lamy » danoise 


] 1510c ] ] . 5 4 
nm «des modeles «de ipe TE ses 


guchi. Celle-ci, composée de très longs 
lampions, a été créée spécialement pour 
un des directeurs de Knoll International. 


A l’evtrême-gauche, l'influence du a 
est évidente dans ce gigantesque lampio 

fait d’une cretonne à Re 
notres sur fond blanc (de fabrication 
suédoise) drapée sur une armature métal- 
ligue. Trois dimensions : 70 cm., 60 cm. 
et 50 cm. de diamètre. Distribué par 
Arflex — 16100 francs en 70 cm: 
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suédois 


É 32 Jean Roman | Paris fin de siècle } 
Exclusivité Weber 


LES AMÉRICAINS 


Lo satuiciras 


4 Le soleil | Etienne Lalou 


Favre 


de He 


Favre de Thierrens est de ceux qui réus- 
sissent tout ce qu’ils entreprennent. Il faut 
connaître la vie attachante et fulgurante de 
cet artiste pour comprendre ce magicien de 
l’Art au destin fabuleux : né à Nîmes, élève 
des Beaux-Arts, engagé volontaire 1914-1918 : 
« As » de l’Aviation, pilote puis chef d’esca- 
drille, compagnon de Guynemer, Nungesser, 
Tarascon, ensuite officier de l'Armée régu- 
lière. — En 1939-1940 : meneur. de jeu de 
l’armée secrète, héros de l’ombre, ce « gentil- 
homme d’action » est aussi: un ‘collectionneur 
de réputation mondiale, spécialisé dans 
l’argenterie et le bronze : toutes pièces rares, 
. toutes historiques. 

Et puis un jour, à l’âge où le Français 
moyen rêve de retraite, de repos, à 57 ans, 
J. Favre de Thierrens, cet homme «pas 
comme les autres » reprend ses pinceaux avec 
frénésie, et nous découvre son talent explosif 
de peintre. Ses tableaux frappent d'emblée les 
connaisseurs surpris, conquis. 

Son ascension a été vertigineuse, son succès 
* foudroyant: Il a maintenant des amateurs 
dans le monde entier. Ses toiles sont dans les 
grandes collections. Comme Favre de Thier- 
. rens est enthousiaste, généreux, débordant de 
vitalité, il ose tout peindre et il réussit avec 
un égal bonheur : portraits, fruits, nus — où 


couleur et dessin sont intimement liés — 


paysages — où il rend, par des tons acides 
et justes, la sèche et dangereuse lumière de 
Provence, des «tables dressées » — où s’har- 


monisent les gris, les blancs, les blancs argen- 
tés, créant ainsi dans ses toiles une atmosphère 
limpide et poétique, celle que Léonard de 
Vinci appelait «la poésie des yeux ». Lorsque 
l'on parle de Jacques Favre de Thierrens et 
que l’on cherche la comparaison, on cite 
Degas,  Vuillard, Bonnard. De ceux-ci il 
possède la science du dessin, la légèreté, le 
charme et le chatoiement féerique. Mais 
comme Georges de la Tour il reste parfaite- 
ment lui-même malgré les comparaisons. 
Art d’aisance, mais non de facilité. Certains 
disent : « Cocteau de la peinture ». Favre de 
Thierrens reste un novateur dans l’étincelle- 
ment d’une palette où se reflète la jeunesse. 
J. Favre de Thierrens exposera ses récentes 
œuvres à la Galerie Paul Pétridès, 53, rue de 
la Boétie, à Paris, du vendredi 14 novembre 

au 29 novembre 1958. 
Communiqué. 


CHRISTIE’S 


de LONDRES 


Où trouver 


les créations scandinaves 


à Paris 


FORUM - 13, rue Vavin 
GALERIES LAFAYETTE 
GROUPE 4 


58, rue Notre-Dame de Lorette 


Georg JENSEN 


239, rue Saint-Honoré 
KIRBY BEARD - 5, rue Auber 
Galerie MAI - 12, rue Bonaparte 


MOBILIER INTERNATIONAL 


Faubourg Saint-Honoré 


STEPH SIMON 

145, boulevard Saint-Germain 
PRIMAVERA 

AU PRINTEMPS 


se font un plaisir d'annoncer la nomination de Monsieur H.E. Backer, de Rome, comme 
, leur représentant permanent auprès de leurs clients européens. | 


Monsieur Backer, qui est né à Dresde, a consacré sa vie à l'étude et à l’estimation des 

œuvres d’art, aussi les dirigeants de CHRISTIE’S sont-ils heureux de s’être assuré ses services. 

Parlant couramment l’anglais, le français, l’allemand et l'italien, Monsieur Backer voyagera 

sans cesse à travers l’Europe. Ceux qu'’intéressent l’achat ou la vente d'œuvres d’art devront 
donc se mettre directement en rapports avec lui, en écrivant à : 


HSE BACKER,-ESy: 
51, Piazza di Spagna 
ROME (Italie) 


CHRISTIE, MANSON & WOODS, LTD. 


8, King Street, St. James’s, London, S. W. 1 


Adresse télégraphique : Christiart, Picéy, Londres 


Téléphone: Trafalgar 9060 


(@2) 
= 


Galerie Louise Leiris 


47, RUE DE MONCEAU - PARIS VIIIe - LAB 57-35 


« La femme à la guitare » (1919) 


H. LAURENS 


SCULPTURES EN PIERRE 


Du 29 octobre au 29 novembre 


Tous les jours ouvrables, sauf le lundi, de 10 h. à 12 h. et de 14 h. 30 à 18 h. 


